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Un  genre  de  reliure,  encore 
négligé  il  y a quelques  an- 
nées, prend  chaque  jour 
une  importance  nouvelle  : la 

reliure  industrielle  pour  livres 
d'étrennes,  mieux,  peut-être,  que 
la  reliure  d’art,  manifeste  de  plus 
en  plus  une  tendance  vers  le  nou- 
veau, cherchant  un  style  qu’elle 
ne  fait  encore  que  deviner. 

Il  ne  faudrait  pas  se  mépren- 
dre sur  le  mot  « reliure  » ; le 


oi 
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mieux,  bien  souvent,  serait  de 
dire  « emboîtage  »,  et  on  pourrait 
récriminer  sans  fin  sur  le  laisser- 
aller  qui  préside  à la  confection 
de  ces  simili -reliures,  dans  les- 
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quelles  tout  le  corps  de  l’ouvrage  laisse  absolument  à désirer,  heureux  encore  si  la 
couture  métallique  n’intervient  pas.  Mais  cela  nous  mènerait  trop  loin,  et  il  suffit  de 
signaler  ici  l’absence  presque  générale  de  soins  que  me  montrait  récemment  un  des 
émules  d’Aman,  le  maître  relieur  Wynants. 

Tout  l'effort  se  porte  sur  la  décoration  extérieure;  et,  ceci  une  fois  admis,  il  faut 

constater  que  cet  effort  donne 
assez  souvent  d’excellents  ré- 
sultats. « La  reliure  commer- 
ciale ne  se  préoccupe  nullement 
de  l’origine  du  livre,  mais  de 
la  mode,  » écrivait  naguère 
M.  Marius  Michel,  et  la  mode, 
en  cette  matière,  n’est  plus  à 
la  reproduction  d’anciennes 
reliures.  On  veut  du  nou- 
veau, et  le  dessinateur  cher- 
che à contenter  ce  désir.  Quels 
moyens  va-t-il  employer? 

J’écarte,  d’abord,  les  com- 
positions qui  semblent  être  la 
négation  même  de  l’art  du 
décorateur  de  reliures,  celles 
qui  ne  sont  que  des  affiches 
réduites,  des  ensembles  visibles 
seulement  en  appliquant  le 
livre  ouvert,  le  dos  en  l’air, 
et  dont  les  motifs  se  déroulent, 
longue  sarabande  de  bons- 
hommes sur  le  recto,  le  dos, 
le  verso  du  livre,  se  moulant 
sur  les  mors,  contournant  les 
nerfs,  semblant  rentrer  jusque 
dans  les  gardes.  Ce  n’est  là 
qu’une  erreur,  destinée  à bien- 
tôt disparaître,  parce  qu’elle  viole  à la  fois  le  bon  sens  et  les  règles  les  plus  élémen- 
taires de  l’harmonie  qui  doit  présider  à la  décoration  extérieure  du  livre.  Je  me 
rappelle  qu’un  catalogue  d’une  exposition  des  Arts  incohérents  était  ainsi  décoré  : là 
était  la  place  d’une  telle  composition,  et  ses  semblables  devraient  bien  chercher  une 
pplication  analogue. 

Restent  les  ornementations  dont  l’auteur  a compris  qu’il  devait  se  préoccuper: 
d’une  part,  de  l’espace  à décorer,  des  plats,  du  dos;  d’autre  part,  de  la  nature  même 
du  livre  qu’il  allait  avoir  à présenter. 

Deux  méthodes  sont  en  présence  : la  première  ne  vise  qu’à  une  ornementation 
délicate,  empruntée  presque  toujours  à la  flore,  et  au  milieu  de  laquelle  se  détache  le 


Société  française  d’éditions  d’art  (L.-H.  May,  directeur). 
Composition  de  M.  I.ubienski. 
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titre.  Ici,  tout  l'effort  consistera  à bien  coordonner  les  éléments  choisis,  à les  adapter 
au  cadre  qu'impose  le  volume,  à ne  pas  faire  brusquement  et  brutalement  ressortir 
les  lettres  du  titre,  mais,  au  contraire,  à les  marier  adroitement  aux  motifs  d’ornemen- 
tation mis  en  œuvre.  C'est  dans  cet  esprit  qu’est  composée  la  reliure  de  «Russie», 
que  la  Société  française  d’éditions  d’art,  dirigée  par  M.  L. -Henry  May,  présentait 
cette  année  aux  amateurs  et 
qu’a  gravée  l’habile  graveur 
Sou/.e,  d’après  Lubienski. 

Pius  nombreuses  sont  les 
reliures  qui  cherchent  à faire 
deviner  le  texte  de  l’ouvrage 
par  l’apparence  de  sa  couver- 
ture. Il  faut,  en  ce  cas,  éviter 
un  grand  danger;  le  plat  d'un 
livre,  voire  d’un  livre  d’étren- 
nes,  ne  saurait  en  aucun  cas 


admettre  une  illustration  ; 
seule,  une  décoration,  inspi- 
rée de  l’ouvrage,  y est  appli- 
cable, et,  dans  ce  cas,  une 
grande  discrétion  est  de  rigueur. 
Un  motif,  minime  en  soi, 
sera  toujours  plus  lisible  qu’un 
ensemble  surchargé  et  sou- 
vent dira  mieux  ce  qu'il  veut 
dire  qu'une  grande  composi- 
tion embrouillée,  où  l’allégorie 
sera  difficilement  déchiffrable  : 
les  symboles  gagnent  à être 
simples.  Ainsi  je  préfère  de 
beaucoup  la  très  sobre  com- 
position de  La  Danse,  de 
M.  Gaston  Vuillier  (à  la  li- 
brairie Hachette),  à De  Paris 
à la  Mer , dont  la  couverture, 
composée  par  M.  Léon  Rud- 


Rcliure  commerciale 

(maroquin,  grain  long,  gros  bleu,  1ers  à dorer, 
fleurettes  en  mosaïque  rouges) 

Composé  par  A.  Giraldon  pour  MM.  Hachette  et  O8. 


nicki,  pour  la  librairie  H.  May,  présente  cependant  d’excellents  côtés.  La  « Danse», 
c’est  un  simple  instrument  à cordes  qui  nous  l'indique,  mais  tout  l’ensemble  du 
plat  éveille  les  idées  les  plus  gracieuses  qui  se  puissent  imaginer  : une  mosaïque 
claire  et  gaie  souligne  en  le  composant  le  titre,  qui  se  détache  d’un  fond  bleu 
foncé;  en  tête  et  en  queue,  le  nom  de  l’auteur  et  celui  de  l’éditeur  garnissent  har- 
monieusement le  rectangle  du  plat,  dont  le  champ  reste  net  et  libre.  Par  contre, 


M.  Rudnicki  s’est  inspiré  des  dernières  tentatives  décoratives  : c’est  un  fleuve  sinueux, 
la  Seine,  qu’il  fait  serpenter  à travers  les  prairies  sans  fin,  sous  la  voûte  de  bran- 
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chagcs  d’arbres  simplifiés;  la  net  de  Paris — Fluctuât  nec  mergilur—  s'éloigne  de 
la  ville,  dont  les  ponts  et  les  tours  Notre-Dame  bornent  l’horizon.  Tout  cela  sur 
un  plat  de  livre! 

Je  ne  suis  pourtant  pas  ennemi  des  ornementations  qui  couvrent  tout  un  plat  du 
volume,  mais  encore  faut-il  que  ces  ornementations  ne  soient  pas  aussi  longues  à lire 

que  l’ouvrage  lui-même.  Voici, 
par  exemple,  la  couverture  de 
L'Ecosse,  à la  librairie  Ha- 
chette; à part  le  cartouche  du 
titre  et  les  becquets  apparents, 
tout  est  envahi  par  l’ornemen- 
tation. Mais  cette  ornementa- 
tion n’est  pas  une  histoire 
racontée  par  figures;  elle  se 
compose  de  roses  sauvages, 
de  feuilles  de  ronces,  de  bran- 
ches d’églantiers,  tout  cela 
savamment  disposé,  laissant 
transparaître  le  fond  clair,  et 
gagnant  encore  en  légèreté  et 
en  grâce  par  le  découpage  et 
les  minces  feuillages  qui  ornent 
l’empiètement  que  le  dos  fait 
sur  le  plat.  Voilà,  sans  doute, 
du  symbolisme  simple,  par- 
tant clair  et  nettement  com- 
préhensible. 

Je  ne  m'arrêterai  pas  aux 
matières  mises  en  œuvre  ; 


Société  française  d’éditions  d’art  (L.-H.  Mav,  directeur). 
Composition  de  M.  L.  Rudnicki. 


elles  sont,  en  général,  au-des- 
sous de  la  valeur  de  la  com- 
position décorative,  qui  méri- 
terait d’autres  matériaux.  Les 


peaux  à bas  prix,  les  toiles  anglaises,  les  papiers  gaufrés,  voilà  les  éléments  de  ces 
reliures  dont  la  valeur  artistique  semblerait  devoir  exiger  des  garanties  plus  certaines 
de  conservation.  Mais  c'est  là  affaire  de  commerce. 

Les  gravures  qui  accompagnent  cet  article  permettent  de  juger  les  efforts  et  les 
tentatives  dont  je  viens  de  signaler  l’existence;  elles  montrent  clairement  la  recherche 
d'un  style  nouveau  dans  l’art  de  la  reliure  industrielle,  et,  à ce  point  de  vue,  elles 
méritent  de  fixer  1 attention.  Sans  doute,  rien  de  bien  net  ne  s’affirme  encore,  mais  les 
tendances  sont  déjà  visibles;  l’artiste  veut,  parfois,  ne  faire  qu'une  élégante  décoration, 
mais,  le  plus  souvent,  il  s efforce  d analyser  1 ouvrage  qu’il  va  habiller  : c'est  là  qu’est 
1 intérêt  des  reliures  des  livres  d étrennes,  où  la  liberté  est  plus  grande,  où  la  mode  est 
moins  arrêtée,  où  la  fantaisie  a plus  libre  cours.  Là,  l’amateur  fétichiste  n’a  pas 
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imposé  ses  dieux,  et  le  décorateur  n’a  pour  guide  que  son  bon  goût,  pour  ambition 
que  la  volonté  de  faire  du  nouveau  : « Laissez  dire  ceux  qui  trouvent  mauvais  ce  qui 
se  fait  de  nos  jours,»  a dit  M.  Marius  Michel;  nous  pouvons  ajouter:  Encouragez 
ceux  qui,  prudemment  et  avec  méthode,  cherchent  à sortir  des  styles  convenus,  et 
s’essayent,  sagement,  à trouver  une  décoration  nouvelle. 

GiiOKGts  LEQUATRE. 


Reliure  commerciale 

(dos  et  coins  maroquin,  plat  papier,  tirage  polychrome 
rehaussé  d’or). 

Composée  par  A.  Giraldon  pour  MM.  Hachette  et  C*. 


Coffre  en  noyer  sculpté.  Italie.  xvie  siècle.  (Villa  de  Poggio  a Cajano,  Toscane.) 


LA  DÉCORATION  DANS  L'AMEUBLEMENT 

(1 er  article.) 

orsque  le  Comité  de  l’Union  centrale  des  Arts 
décoratifs  m’a  demandé  de  faire  une  conférence, 
je  n’ai  pas  cru  pouvoir  refuser  le  grand  honneur 
qui  m’était  fait.  Mais  je  vous  avouerai  qu’au- 
jourd’hui,  au  moment  de  m’exécuter,  j’éprouve 
quelques  scrupules,  car  je  représente  pour  le 
moment  devant  vous  ces  archéologues  qu’on  a 
accusés,  à tort  ou  à raison, — je  crois  que  sur  ce 
point  il  y a un  grave  malentendu,  — d’avoir  en 
quelque  sorte  détourné  la  société  de  son  but,  de 
lui  avoir  infusé  un  sang  qui  l’a  empêché  de 
grandir,  de  se  développer,  de  rendre  les  services 
qu’on  attendait  d’elle.  Nous  verrons  tout  à l’heure 
si  ces  griels,  si  souvent  formulés  dans  ces  dernières  années  contre  l’archéologie, 
sont  véritablement  fondés;  pour  ma  part,  je  ne  le  crois  pas.  Je  le  répète,  à mon 
avis,  il  existe  entre  les  praticiens  et  les  théoriciens  un  très  grave  malentendu 
qu’il  ne  serait  que  temps  de  faire  disparaître. 

On  m’a  appris,  et  j’avoue  que  je  continue  à prendre  ce  principe  pour  une 
vérité,  qu’il  est  très  difficile  d’étudier  la  décoration  moderne  et  de  faire  de  la 
décoration  nouvelle  si  l’on  ne  connaît  pas  la  décoration  ancienne.  Mais  j’admets, 
comme  vous  tous,  suivant  le  principe  reconnu  depuis  quelques  années  dans  les 
Salons  annuels,  que  l’Art  est  absolument  un  dans  son  essence  et  que  ses  mani- 
festations diverses  ont  droit  à la  même  considération.  Du  moment  que  nous 
admettons  cette  unité  de  l’Art  au  point  de  vue  de  ses  manifestations,  je  crois 
qu’il  faut  admettre  aussi  son  unité  au  point  de  vue  historique  et  qu’il  est  bien 
impossible  d’étudier  dans  son  ensemble  une  seule  époque  de  l’histoire  de  l’Art, 
de  l’isoler,  pour  ainsi  dire,  et  de  parvenir  à comprendre  cette  seule  époque,  si 
on  ne  l’éclaire  pas  à l’aide  de  l’histoire  des  époques  antérieures. 
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Toutes  ces  opinions,  qui  ont  été  mises  au  jour  dans  ces  dernières  années  et 
qui  affirment,  entre  autres,  l’inutilité  des  anciens  modèles  pour  arriver  à créer 
quelque  chose  de  nouveau,  ces  opinions  nouvelles  partent,  à mon  avis,  d’un 
très  bon  sentiment,  d'un  point  de  vue  qui,  par  un  certain  côté,  est  peut-être 
juste,  mais  uri  peu  étroit.  Pour  moi,  en  art,  comme  en  toute  chose,  il  faut  se 
réclamer  d’une  tradition  ; ne  pas  le  faire  serait 
se  rendre  à soi-même  un  fort  mauvais  service, 
s’exposer  à se  priver  de  l’expérience  des  siècles 
passés.  Ces  dénigrements  systématiques  dirigés 
contre  l’art  ancien  proviennent,  en  somme,  d’un 
petit  sentiment  de  jalousie  injustifiable,  bien  que 
compréhensible,  chez  les  artistes. 

La  situation  des  artistes  contemporains  n’est 
pas  des  plus  agréables,  des  plus  riantes;  ils  ont 
beaucoup  de  peine  à percer  et,  une  fois  qu’ils  ont 
percé,  beaucoup  de  peine  à gagner  leur  vie.  Mais 
n’en  était-il  pas  de  même  jadis?  S’imagine-t-on 
que  la  situation  des  artistes  du  xvie,  du  xvne  ou 
du  xvme  siècle  était  toujours  bien  agréable,  bien 
facile,  et  qu’à  cette  époque  il  leur  était  plus  aisé 
de  gagner  leur  vie  qu’aujourd’hui  ? Je  ne  le  crois 
pas.  En  somme,  les  arts  que  nous  cultivons 
tous,  soit  en  théorie,  soit  en  pratique,  demandent 
beaucoup  de  peine  et  de  travail  et  ne  donnent 
qu’une  maigre  récompense.  Cette  situation,  au 
moins  sur  la  plupart  des  points,  je  ne  crois  pas 
qu’elle  se  puisse  jamais  modifier;  et  pour  en 
revenir  à cet  art  ancien,  sur  lequel  j’aurai  à 
m’étendre  plus  longuement  tout  à l’heure,  il  faut 
bien  admettre,  et  ceci  est  peut-être  un  défaut 
inhérent  à la  nature  humaine,  qu’on  paiera  tou- 
jours plus  cher  un  objet  ancien  qu’un  objet  qui 
vient  d’être  créé.  Cet  objet  ancien  ou  pseudo- 
ancien — c’est  tout  un  — acquiert  de  la  valeur  non 
seulement  par  sa  rareté,  parce  qu’il  y a toujours  un  certain  nombre  d’objets 
similaires  qui  ont  disparu,  mais  aussi  par  son  intérêt  historique.  Que  ces  objets 
soient  véritablement  anciens  ou  n en  aient  que  l’apparence,  le  résultat  est  absolu- 
ment le  même.  Enfin,  admettons  un  instant  que  l’existence  des  artistes,  je  ne  dis 
pas  des  artisans,  des  ouvriers,  ni  des  artistes  pratiquant  uniquement  les  arts  dits 
industriels,  — puisque  je  crois  qu’il  y a un  art  et  qu’il  n'en  saurait  exister  deux,  — 
admettons  un  instant  que  cette  existence  des  artistes  fût  plus  riante  autrefois 
qu  aujourd’hui  ; il  ne  faut  pas  oublier  que  notre  société  n’est  pas  conçue  sur  le 
même  plan  que  la  société  d’autrefois.  Comment,  si  l’on  veut  être  logique, peut-on 
admettre  que  1 état  de  notre  industrie  soit  absolument  le  même  aujourd’hui  qu’au 


Chaire  à haut  dossier. 

Art  français.  Règne  de  Louis  XII. 
(Musée  de  Cluny.) 
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siècle  dernier,  alors  que  l’organisation  sociale  est  absolument  différente?  Il  y a 
là  deux  choses  tout  à fait  impossibles  à concilier  et  qu’on  tente  en  vain  de 
concilier.  De  plus,  n’oublions  pas  que  les  moyens  de  production  employés  au 
siècle  dernier,  pour  ne  pas  remonter  plus  haut,  n’étaient  pas  les  mêmes  que  ceux 
usités  aujourd’hui;  par  conséquent,  le  producteur  ne  se  trouve  pas  dans  les 
mêmes  conditions  vis-à-vis  de  l’acheteur.  Produisant  d’une  façon  différente,  on 
obtient  des  résultats  différents;  en  quelque  sorte,  ceux  qui  accusent  les  archéo- 
logues de  prôner  l’imitation  des  objets  anciens  — ce  à quoi,  personnellement,  je 
n’ai  jamais  encouragé  aucun  artiste  — ne  font-ils  pas  à leur  tour  de  l’archéologie 
en  déplorant,  fort  mal  à propos,  la  modification  des  conditions  qui  existaient 
au  siècle  passé  pour  l’industrie  d’art,  conditions  qui  ne  peuvent  plus  exister 
aujourd’hui  ? 

Cela  dit,  permettez-moi  de  faire,  très  rapidement  d’ailleurs,  car  ce  n’est  point 
en  une  conférence  que  se  pourrait  traiter  un  pareil  sujet,  l’histoire  de  la  décoration 
dans  l’ameublement  français. 

Cette  histoire  a été  tracée  bien  des  fois,  et,  en  somme,  ses  grandes  lignes  sont 
suffisamment  connues  pour  que  je  n’aie  pas  la  prétention  de  vous  dire  rien  de 
bien  nouveau.  Il  y a cependant,  en  ce  qui  concerne  le  Moyen-Age,  un  point  sur 
lequel  je  voudrais  insister  un  instant.  Si  vous  ouvrez  un  certain  nombre  de  ces 
livres  qui  sont  entre  les  mains  de  tous  ceux  qui  créent  des  modèles,  si  vous  ouvrez, 
par  exemple,  le  Dictionnaire  du  Mobilier,  de  Viollet-le-Duc,  vous  rencontrez 
un  certain  nombre  de  restitutions  correspondant  aux  époques  ou  romane  ou 
gothique,  restitutions  très  séduisantes,  qui  empruntent  un  grand  charme  à 
l’habileté  du  crayon  de  l’artiste,  mais  contre  l’exactitude  desquelles  on  ne  saurait 
trop  se  mettre  en  garde;  car,  en  somme,  quand  on  va  au  fond  des  choses,  on 
voit  que  le  style  roman  ou  le  style  gothique  que  nous  montre  Viollet-le-Duc  lui 
sont  très  personnels,  mais  s’éloignent  énormément  des  modèles  peints  ou  sculptés 
qu’il  a eus  sous  les  yeux  ; car  ces  modèles  peints  ou  sculptés  sont  très  rudimen- 
taires, donnent  de  simples  indications,  souvent  très  mal  traduites  par  l’artiste  du 
Moyen-Age,  qui  voyait  souvent  d’une  façon  bizarre,  surtout  lorsqu’il  s’agissait 
d’objets  en  perspective.  En  sorte  qu’on  arrive  forcément,  en  condamnant  non  pas 
en  bloc,  mais  dans  la  plupart  des  cas,  ces  restitutions  opérées  par  Viollet-le-Duc, 
à ce  résultat  négatif  : nous  ne  connaissons  que  très  imparfaitement  le  mobilier  et 
la  décoration  du  Moyen-Age.  C’est  une  lacune  à laquelle  il  faut  se  résigner.  Je 
sais  bien  que  nous  avons  des  textes;  mais  quelque  respect  que  je  puisse  avoir 
pour  les  textes,  reconstituer  un  mobilier  uniquement  avec  leur  aide  me  paraît 
un  travail  épineux  et  dans  lequel  doivent  échouer  la  plupart  des  archéologues, 
pour  ne  pas  dire  tous  les  archéologues. 

Cependant,  pour  ces  hautes  époques  de  notre  histoire,  n’est-il  pas  possible, 
à l’aide  de  documents  pris  dans  d’autres  pays,  de  se  représenter  jusqu’à  un 
certain  point  ce  que  fut  la  décoration  du  mobilier  à l'âge  roman  et  ce  qu’elle  fut 
au  début  de  l’âge  gothique?  Je  le  crois;  si  nous  remarquons  que  le  style  de  la 
décoration  que  nous  offrent  les  monuments  de  sculpture  devait  être  le  même 
quand  il  s’appliquait  au  mobilier,  si  nous  pouvons  trouver  des  pièces  de  mobilier 
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non  pas  d’une  si  haute  époque, — il  ne  faut  pas  espérer  en  rencontrer, — mais 
des  pièces  de  mobilier  fabriquées  dans  des  pays  où  les  traditions  de  la  décoration 
romane  se  sont  conservées  jusqu’à  une  date  assez  voisine  de  nous,  nous  pouvons 
espérer,  à l’aide  de  ces  meubles  travaillés  à des  époques  très  tardives,  peut-être 


destiné  à contenir  une  figure  de  l’Enfant  Jésus. 

Art  flamand,  xv'  siècle.  (.Collection  Micheli.) 

au  xvie  siècle,  refaire  à peu  près  ce  qu’était  chez  nous  le  mobilier  d’une  riche 
habitation  du  xie  ou  du  xii®  siècle. 

Des  échantillons  de  ce  style  roman  appliqué  à la  décoration  du  mobilier 
existent  dans  les  pays  du  nord  de  l’Europe  : des  monuments  conservés  à Stockholm, 
à Bergen,  à Christiania,  à Copenhague,  sont,  au  point  de  vue  de  la  forme,  de  la 
décoration,  du  style,  tout  à fait  assimilables  à ceux  qui  sont  figurés  dans  les 
peintures  ou  les  sculptures  romanes,  exécutées  en  France  à l’époque  romane;  ces 
monuments  sont  de  dates  assez  postérieures  en  général;  mais  peu  importe,  car 
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nous  sommes  là  en  présence  d’un  art  absolument  traditionnel.  En  sorte  qu’à  l’aide 
de  ces  œuvres  relativement  modernes,  on  peut  reconstituer,  plus  sûrement  que  ne 
l’ont  fait  Viollet-le-Duc  et  d’autres  archéologues,  le  mobilier  français  de  l’époque 
romane.  Et  ces  restitutions,  dans  un  grand  nombre  de  cas,  seraient  assez  aisées 
à exécuter. 

Ce  qu’on  vient  de  dire  pour  l’époque  romane,  on  pourrait  presque  le  répéter 
pour  le  commencement  de  l’âge  gothique.  Mais  ici  la  question  est  encore  plus 
compliquée.  Si  l’on  peut  aller  dans  les  pays  septentrionaux  chercher  des  vestiges 
du  style  roman  appliqué  à la  décoration  du  mobilier,  nous  n’avons  point  la  même 
ressource  pour  la  période  gothique;  pour  nous  figurer  ce  qu’était  le  mobilier  de 
cette  époque,  on  en  est  réduit  à examiner  un  certain  nombre  de  stalles  d’église  en 
bois  sculpté,  très  probablement  décorées  autrefois  de  peintures. 

Ce  mot  de  peinture  doit  réveiller  en  notre  esprit  toute  une  série  d’idées  au 
point  de  vue  de  la  décoration  intérieure,  telle  qu’elle  était  autrefois  conçue.  La 
plupart  des  meubles  du  Moyen-Age,  je  dirai  plus,  la  plupart  des  meubles  de  la 
Renaissance,  nous  sont  parvenus  complètement  dépourvus  de  leur  enveloppe 
polychrome.  Nous  n’en  avons  plus,  si  j’ose  ainsi  m’exprimer,  que  la  carcasse  plus 
ou  moins  attrayante,  suivant  que  les  matériaux  employés  ont  pris,  avec  le  temps, 
une  teinte  plus  ou  moins  belle,  teinte  qui,  dans  certains  cas,  fait  plutôt  ressembler 
les  meubles  à des  gemmes  qu’à  des  objets  sculptés  dans  du  bois.  Mais  nous  pou- 
vons être  certains  que  les  gens  du  Moyen-Age  et  de  la  Renaissance  n’envisageaient 
point  la  question  comme  nous;  tous  ces  beaux  meubles,  qui  ont  pris  une  si 
agréable  teinte  de  noyer  ou  de  chêne,  étaient  complètement  polychromés.  Je  sais 
bien  que  pour  quelques-uns  d’entre  vous  j’ai  peut-être  l’air  de  dire  une  véritable 
hérésie;  à force  de  contempler  ces  meubles  ainsi  dépouillés  de  leur  peinture, 
nous  avons  fini  par  y découvrir  des  beautés  que  nos  ancêtres  ne  soupçonnaient 
point  ; nous  avons  créé  à notre  usage  une  esthétique  spéciale  que  nous  prêtons 
libéralement  aux  gens  du  Moyen-Age  et  de  la  Renaissance.  C'est  par  une  opération, 
on  pourrait  dire  une  aberration  analogue,  que  nous  en  sommes  arrivés  à nous 
figurer  que  la  sculpture  antique  était  une  sculpture  blanche,  en  sucre  ou  en 
stéarine;  jusqu'à  ce  siècle-ci  on  a eu  quelque  peine  à admettre  que  les  Grecs 
avaient  eu  la  barbarie  de  déguiser  sous  une  peinture  les  formes  si  parfaites  et  si 
pures  de  leur  plastique.  Mais  il  faut  en  prendre  son  parti  : la  sculpture  grecque 
était  souvent  polychrome,  et  nous  ne  saurions,  en  saine  critique,  imposer  rétros- 
pectivement aux  Grecs  une  esthétique  que  nous  avons  créée  de  toutes  pièces. 

Donc,  ces  stalles,  dont  il  subsiste  de  nombreux  échantillons  en  France  et  en 
Allemagne,  en  Angleterre,  en  Espagne,  en  Italie,  étaient  peintes  ; un  certain 
nombre  d’entre  elles  ont  conservé  des  traces  de  leur  polychromie,  et  ces  traces 
suffisent  pour  rétablir,  par  la  pensée,  dans  son  ensemble,  ce  genre  de  décoration. 
Si  les  stalles  étaient  peintes,  il  eût  été  bien  étonnant  que  le  reste  de  la  construc- 
tion ne  l’eût  pas  été  également.  On  peut  donc  émettre  cette  hypothèse  à peu 
près  certaine  que  si,  dans  les  églises,  la  sculpture  en  bois  était  peinte,  il  devait 
en  être  de  même  dans  le  mobilier  civil,  et  que  cette  décoration  peinte  se  devait 
également  retrouver  sur  les  murailles. 
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Est-il  besoin  de  rappeler  les  nombreux  vestiges  de  cette  décoration  peinte 
appliquée  sur  les  murs  dans  les  habitations  civiles?  Il  en  existe  dans  notre  pays 
des  traces  excessivement  nombreuses,  qui  montrent  en  général  une  ornementation 
assez  simple;  ce  n’est  que  par  exception  qu’on  trouve  des  motifs  compliqués,  et 
encore,  dans  la  plupart  des  châteaux,  ces  motifs  compliqués  ne  se  trouvent-ils 
que  dans  les  parties  religieuses  de  l’édifice,  dans  les  chapelles;  mais,  dans  toutes 
les  parties  qui  servaient  d’habitation,  la  décoration  est  assez  sommaire. 


Cofire  français.  xvc  siècle.  (Musée  de  Cluny.) 


Dans  certains  cas,  cette  peinture  murale  pouvait  être  remplacée  par  une 
décoration  empruntée  à des  tissus,  et  là  encore,  chez  nous,  dès  une  époque 
ancienne,  nous  rencontrons  un  précieux  témoignage  de  l’introduction  de  la 
polychromie  dans  la  décoration  du  mobilier.  Mais  je  ne  veux  point  remonter  à 
des  époques  tout  à fait  reculées  : il  me  suffira  de  vous  rappeler  qu’à  partir  du 
xme  et  surtout  du  xive  siècle,  les  comptes  nous  affirment  l’existence  dans  les  édifices 
civils  de  séries  de  tapisseries,  c’est-à-dire  de  fonds  polychromes,  de  tons  plus  ou 
moins  riches,  sur  lesquels  venait  prendre  place  un  mobilier  également  polychrome. 

On  peut  voir  par  là  que  la  couleur  jouait  un  grand  rôle  dans  toute  la  décoration 
intérieure  du  Moyen-Age.  Mais  maintenant  nous  est-il  loisible  de  rétablir,  de 
restituer  complètement  cette  décoration  polychrome,  de  lui  donner  à peu  près  les 
tons  qu’elle  avait  ? C’est  entreprise  scabreuse  ; c'est  une  affaire  de  goût  et  d’habileté 
pour  un  architecte  ou  un  décorateur.  En  général,  dans  les  restitutions  opérées 
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jusqu’à  ce  jour,  les  artistes,  même  les  plus  habiles,  se  sont  heurtés  à des  écueils 
presque  insurmontables.  11  suffira  de  rappeler  la  décoration  imaginée  par 
Viollet-le-Duc  pour  le  château  de  Pierrefonds,  décoration  qui  témoigne  d’un 
supérieur  talent  de  dessinateur,  mais  qui  n’est  pas  absolument  dans  le  style  du 
Moyen-Age.  Je  ne  voudrais  pas  être  trop  dur  pour  ces  compositions  qui,  pour 
employer  une  expression  vulgaire,  datent  déjà  un  peu,  et  font  tant  soit  peu  l’effet, 
à ceux  qui  ont  contemplé  des  monuments  vrais  du  Moyen-Age,  de  l’ornementation 
gothique  imaginée  en  1825.  Evidemment,  il  faut  faire  une  grande  différence  entre 
les  résultats  obtenus  il  y a quarante  ans  et  ceux  dont  on  se  contentait  au  com- 
mencement du  siècle.  Le  style  gothique  imaginé  sous  la  Restauration  n’était  ni 
exact  ni  suffisamment  étudié;  on  pourrait  plutôt  reprocher  à Viollet-leDuc  d’avoir 
été  trop  savant  : il  connaissait  à fond  la  construction  et  la  décoration  gothiques; 
mais,  en  exécutant  ses  dessins,  il  leur  a imprimé  un  style  qui  lui  appartient  en 
propre.  C’est  ce  qu’on  ne  pouvait  voir  quand  ces  dessins  ont  été  créés,  caron  ne 
connaît  jamais  bien  le  style  de  l’époque  à laquelle  on  vit  ; en  somme,  nous 
possédons  là  une  œuvre  de  Viollet-le-Duc,  mais  non  une  œuvre  dans  le  style  du 
Moyen-Age. 

Ce  mobilier  polychrome  du  Moyen-Age  n’était  pas  fort  compliqué,  et  nos 
ancêtres  ne  recherchaient  pas  ce  confort  qui,  au  point  de  vue  de  la  construction 
et  de  la  décoration  intérieure,  nous  fait  parfois  beaucoup  de  mal  et  nous  fait 
sacrifier  la  réalité  à l’apparence.  Ce  mobilier  se  composait  de  trois  ou  quatre 
pièces  tout  au  plus;  on  détestait  l’encombrement,  et  le  bibelot,  Dieu  merci!  n’était 
pas  encore  né.  La  pièce  principale  était,  bien  entendu,  le  lit,  bâti  de  bois  assez 
simple,  recouvert  en  général  de  sculpture  ou  de  peinture,  fermé  au  moyen  de 
rideaux  qui,  par  un  système  ingénieux,  pouvaient  s’ouvrir  et  se  relever,  en 
partie  du  moins,  jusqu’au  plafond.  De  nombreuses  miniatures  nous  offrent  des 
échantillons  de  ces  monuments. 

Après  le  lit,  le  meuble  le  plus  important  était  le  coffre  ; nous  en  avons,  pour  le 
xiii®  et  le  xive  siècle,  quelques  spécimens  qui  participent  aussi  de  la  polychromie 
générale.  En  France,  au  xme  siècle,  le  coffre  est  fort  simple,  et  ne  trouve  guère  sa 
décoration  que  dans  des  ferrures  plus  ou  moins  riches,  appliquées  sur  un  fond 
peint.  Dans  les  collections  du  musée  de  Cluny  et  de  la  Ville  de  Paris,  au  musée 
Carnavalet,  se  trouvent  des  coffres  de  ce  genre,  parfois  d’origine  parisienne  : 
œuvresexcessivement  simples,  mais  cependant  d’un  goût  excellent  et  qui  n’avaient 
point,  soyons-en  certains,  à l’origine,  l’aspect  un  peu  brutal  que  leur  a donné  la 
disparition  des  peintures. 

A une  époque  un  peu  plus  avancée  du  Moyen-Age,  au  xive  siècle,  s’étendent  à 
l’ornementation  du  mobilierles  principes  qui  prévalent  partoutdans  l’art  gothique; 
toutes  les  pièces  du  mobilier  comportent  une  décoration  architecturale;  au  lieu 
d’avoir  de  très  grandes  surfaces  unies,  polychromées,  les  façades  sont  sectionnées 
par  des  colonnettes  supportant  des  arcatures  qui  abritent  des  figures  en  relief. 
Les  collections  du  musée  de  Cluny  renferment  un  exemple  très  caractéristique 
de  cette  application  très  logique  des  formes  de  l’architecture  au  mobilier. 

Le  coftre  était  en  quelque  sorte  le  meuble  principal  de  la  famille  : c’est  dans 
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un  coffre  que  l’épousée  apportait  ses  hardes  et  ses  bijoux  le  jour  de  son  mariage; 
c’est  dans  le  coffre  qu’on  enfermait  tous  les  objets  précieux,  par  la  raison  que  ce 
meuble  pouvait  être  transporté  facilement  à dos  de  cheval  ou  de  mulet,  lors  des 
nombreux  déplacements  que  commandait  la  vie  nomade  de  nos  ancêtres.  Si  le 
coffre  servait  à serrer  les  objets  les  plus  divers,  garni  de  coussins,  il  se  transfor- 
mait aisément  en  siège,  en  lit  même,  et  cet  usage  a duré  chez  nous  jusqu’au 
xvie  siècle. 

Si, pendant  l’âge  gothique, enFrance, on  voit  appliquer  aux  meublesd’une  façon 


Grand  coffre.  Travail  du  Tyrol. 
Commencement  du  xvic  siècle.  (Musée  de  Nuremberg.) 


presque  générale  une  décoration  architecturale,  dans  les  pays  voisins  il  n’en  a pas 
été  toujours  de  même  : en  Italie  notamment,  c’est-à-dire  en  une  contrée  qui  devait 
exercer  plus  tard  sur  notre  développement  artistique  une  influence  considérable, 
le  meuble,  pendant  tout  le  Moyen-Age,  a été,  pour  ainsi  dire,  l’œuvre  des  peintres  : 
on  peut  dire  que  le  meuble  français  est  un  meuble  conçu  par  des  architectes;  le 
meuble  italien  est  conçu  par  des  peintres.  En  Italie,  quand  le  meuble  a échappé  à 
une  décoration  exécutée  par  un  peintre  de  profession,  capable  de  peindre  avec  le 
même  talent  des  tableaux  de  chevalet  ou  de  grandes  compositions  décoratives,  il 
est  retombé  entre  les  mains  d’un  artiste  qui  est  un  peintre  à sa  manière  : le  mar- 
queteur a imposé  à toutes  les  pièces  du  mobilier  une  décoration  polychrome, 
formée  de  bois  diversement  colorés,  ajustés  suivant  des  dessins  géométriques  ou 
plus  compliqués  encore,  suivant  un  modèle,  un  patron  préalablement  dessiné.  En 
général  donc,  — il  y a cependant  de  notables  exceptions  et  des  cas  où  le 
sculpteur  a su  faire  valoir  ses  droits,  — le  meuble  italien  offre  de  grandes  surfaces 
planes,  peintes  ou  bien  décorées  d'une  série  de  motifs  polychromes,  exécutés  à 
plat  à l’aide  de  marqueteries. 
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En  Allemagne,  surtout  dans  l’Allemagne  du  Sud,  — et  c’est  là  que  nous  trouvons 
le  plus  de  monuments  du  xive  et  du  xve  siècle,  — on  est  en  présence  d’une  sorte 
de  compromis  entre  le  procédé  français,  qui  consistait  à décorer  les  meubles  de 
motifs  d'architecture  et  de  sculptures  en  relief,  et  le  procédé  italien,  qui  consistait 
à peindre  le  mobilier.  Mais  ce  meuble  allemand,  au  point  de  vue  de  la  construction, 
est  très  inférieur  au  meuble  français  et  au  meuble  italien;  son  architecture  est 
généralement  très  lourde;  il  n’a  guère  fait  de  progrès  sous  le  rapport  de  l’ingé- 
niosité, sous  le  rapport  de  la  grâce  de  la  forme  depuis  l’époque  romane.  Au 
commencement  du  xvie  siècle  encore,  on  trouve  de  très  grands  meubles, 
somptueusement  décorés  de  sculptures  et  de  marqueteries,  composés,  en  somme, 
par  la  superposition  de  deux  coffres,  placés  l'un  au-dessus  de  l’autre,  et  de  profil 
médiocre.  Les  surfaces  de  ces  deux  coffres,  formant  une  armoire  à deux  ou  à 
quatre  vantaux,  sont  décorées  de  sculptures  peu  accentuées,  de  style  gothique 
très  compliqué,  rehaussées  de  teintes  vives,  de  rouge,  de  vert,  de  bleu,  de  jaune, 
le  tout  d’un  aspect  peu  harmonieux.  Entre  ces  panneaux  ainsi  décorés  de  couleurs 
voyantes,  circulent  généralement  des  bandeaux  de  marqueterie  ou  des  bandeaux 
de  boiserie  découpés  à jour,  s’enlevant  sur  des  fonds  dorés  ou  teintés  d’azur. 
Tous  ces  meubles  témoignent  certainement  d’une  assez  grande  virtuosité 
d’exécution,  mais  l’ensemble,  de  forme  trop  simple,  de  ton  criard,  est,  en  somme, 
d'assez  mauvais  goût.  Il  ne  faut  pas  oublier  non  plus,  et  ceci  a,  dans  un  grand 
nombre  de  cas,  influé  sur  la  mauvaise  forme  donnée  à leurs  meubles  par  les 
artistes  allemands,  que  les  matériaux  employés  le  plus  fréquemment,  des  bois 
tendres,  le  sapin,  le  tilleul,  ne  se  prêtaient  point  à des  constructions  solides.  En 
Flandre  et  en  France,  on  se  servait  surtout  de  chêne  et  de  noyer;  en  Italie,  au 
moins  dans  l’Italie  du  centre,  ce  fut  aussi  le  noyer  qui  prévalut,  et  tous  ces  bois 
permettaient  de  faire  des  assemblages  excellents,  des  sculptures  fines  et  robustes 
à la  fois,  que  l’emploi  de  matériaux  faciles  à travailler,  mais  de  qualité,  en  somme, 
inférieure,  interdisait  aux  Allemands. 

Essayons  maintenant  de  tracer  en  quelques  mots  la  caractéristique  de  la 
Renaissance  française  au  point  de  vue  du  mobilier.  Au  xvie  siècle,  sous  ce  rapport, 
la  France  tient  le  premier  rang;  on  peut  même  dire  que  c’est  le  seul  pays  où  l'on 
ait  fait  des  meubles  d’apparence  bien  solide  et  dont  les  formes  répondent  entiè- 
rement à leur  destination. 

Jusque  vers  i55o  environ,  les  îormes  créées  chez  nous  au  Moyen-Age  se 
conservent  avec  de  très  légères  modifications  au  point  de  vue  de  l’architecture. 
Ce  mobilier  est  donc,  jusque  vers  le  milieu  du  xvie  siècle,  un  mobilier  essentielle- 
ment gothique;  mais  sur  cette  construction  gothique,  sur  cette  architecture 
purement  française,  à partir  de  la  fin  du  xv®  siècle,  on  a pris  l’habitude,  dans  un 
très  grand  nombre  de  cas,  d’appliquer  une  décoration  de  style  italien,  de  ce  style 
qui  a fait  irruption  chez  nous  de  tant  de  manières  differentes.  Il  ne  serait  pas, 
du  reste,  exact  de  croire  que  ce  n’est  qu’à  partir  des  guerres  d’Italie  que  nous 
avons  possédé  en  France  des  meubles  décorés  à l’italienne.  Bien  avant  cette 
date,  dès  le  xive  siècle,  on  fabriquait  chez  nous  des  objets  dont  le  style  de  l’orne- 
mentation était  venue  d’au  delà  des  Alpes;  mais  c’est  surtout  à partir  de  la  fin 
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Armoire  en  bois  sculpté  et  peint. 

Art  allemand.  Commencement  du  xvi*  siècle 
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du  xve  siècle  que  ce  style  a été  adopté  en  France  ; et,  chose  curieuse,  dès  cette 
époque,  ce  genre  de  décoration  a été  employé  chez  nous  suivant  les  mêmes 
traditions  qui  guidaient  dans  son  application  les  artistes  du  nord  de  l’Italie. 
Dans  un  très  grand  nombre  de  cas,  si  des  huchiers  ou  des  architectes  dessinaient 

la  forme  d’un  meuble,  en  composaient  l’architec- 
ture, en  n’ayant  garde  d’oublier  les  lois  de  la  cons- 
truction, pour  ce  qui  est  de  la  décoration  appliquée 
à cette  architecture,  ils  s’en  remettaient  aux  sculp- 
teurs. Ces  derniers  avaient  entre  les  mains  des 
séries  de  modèles  de  provenances  diverses,  petits 
bronzes,  moulages  de  médiocre  dimension,  estampes, 
et  c’est  dans  ces  modèles,  parfois  disparates,  qu’ils 
puisaient  un  peu  au  hasard  les  ornements  qu’ils 
appliquaient  sur  les  différentes  parties  de  l’archi- 
tecture d’un  meuble.  C’est  de  cette  manière  de 
procéder,  assez  arbitraire  en  somme,  que  provient 
une  certaine  incohérence,  mais  souvent  aussi  une 
très  agréable  fantaisie  dans  le  décor.  Ce  sont  préci- 
sément ces  errements  que  suivaient,  en  Italie,  parti- 
culièrement dans  le  nord  de  la  péninsule,  dans  le 
Milanais,  les  artistes  chargés  de  décorer  de  sculp- 
tures de  grandes  façades  d’architecture.  A la  fin  du 
xve  siècle,  dans  la  vallée  du  Pô,  a pris  une  très 
grande  extension  un  style  d’architecture,  bien  rai- 
sonné au  point  de  vue  de  la  construction,  mais  bien 
fantaisiste  au  point  de  vue  de  la  sculpture  décora- 
tive : les  sculpteurs  ont  placé  les  uns  à côté  des 
autres,  superposé,  juxtaposé  une  foule  d’ornements 
dont  les  modèles,  sans  liens  entre  eux,  avaient  été 
créés  dans  différents  centres  artistiques. 

Tout  le  monde  connaît  un  grand  monument  qui 
fait  partie  des  collections  du  Louvre,  la  porte  monu- 
mentale du  palais  Stanga,  à Crémone.  Cette  porte 
est  un  échantillon  tout  à fait  remarquable  de  cette 
décoration  passablement  irraisonnée  employée  dans 
le  nord  de  l’Italie,  et  dont  la  Chartreuse  de  Pavie 
ou  la  cathédrale  de  Côme  sont  les  plus  beaux  spé- 
cimens. Sur  ces  monuments,  très  admirables  à 
tout  prendre,  on  rencontre,  grandis  et  très  légèrement  modifiés,  quand  ils  ne  sont 
pas  copiés  à la  lettre,  des  imitations  de  bronzes  antiques,  de  plaquettes  de  la 
Renaissance  ou  de  revers  de  médailles.  Mais,  dans  des  œuvres  aussi  charmantes 
que  la  Chartreuse  de  Pavie,  cette  ornementation  est  beaucoup  moins  choquante  : 
outre  qu’elle  s’est  trouvée  classée  en  quelque  sorte  par  une  architecture  admira- 
blement raisonnée,  elle  a été  remplacée  dans  certains  grands  ensembles  par  des 


Lutrin  en  bois  sculpté  et  peint 
Art  piémontais. 

Fin  du  xv‘  ou  commencement 
du  xvi8  siècle. 

(Collection  Edmond  Foulc.) 
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séries  de  bas-reliefs  parfaitement  ordonnés  et  ayant  réellement  un  lien  avec  la 
construction.  Mais,  sur  la  porte  de  Crémone,  le  sculpteur  a multiplié  des  motifs 
sculptés  qui  n’ont  entre  eux  aucune  cohésion  et  dont  les  lignes  de  l’architecture 
ont  à peine  déterminé  la  place.  Et,  pour  en  revenir  aux  meubles  de  la  première 
Renaissance  française,  beaucoup  d’entre  eux  ont  été  décorés  comme  la  porte  de 
Crémone;  c’est-à-dire  que,  dans  certains  cas,  il  n’y  a guère  de  rapport  entre  la 
forme  architecturale  et  le  décor  qu’on  y a appliqué.  Il  est  cependant  de  notables 
exceptions  : dans  quelques  cas,  quand  les  huchiers  ont  été  appelés  à former  de 
grands  ensembles  décoratifs  tels,  par  exemple,  que  celui  qui  a été  créé,  dans  les 
premières  années  du  xvie  siècle,  au  château  de  Gaillon,  pour  le  cardinal d’Amboise; 
quand  ils  se  sont  trouvés  en  face  de  commandes  assez  importantes  pour  nécessiter 
la  formation  et  l’entretien  à demeure,  pendant  de  nombreuses  années,  d’un  atelier 
très  actif,  alors  on  voit  tous  ces  motifs  de  décoration  se  classer  et  prendre  une 
apparence  beaucoup  mieux  ordonnée.  Les  débris  de  boiseries  provenant  du 
château  de  Gaillon,  que  renferment  soit  le  musée  de  Cluny,  soit  la  basilique 
de  Saint- Denis,  sont  de  superbes  échantillons  de  cette  décoration  de  style 
italien  appliquée  sur  une  architecture  française  ; et  cette  juxtaposition  de  deux 
styles  différents,  quand  elle  est  exécutée  avec  autant  de  talent,  est  loin  d’être 
condamnable. 

(A  suivre.)  Émile  MOLINIER. 
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Filigrane  de  papier  (xvit*  siècle). 

Grand  chapeau  ou  toque  royale,  dans  le  papier  d’une  gravure  de  Mellan. 


FILIGRANES 

(MARQUES  DE  PAPIERS) 


f.  xi\e  siècle  est  bien  près  de  sa  fin. 
Une  Exposition  universelle,  en 
cours  d’active  réalisation  à Paris, 
couronnera  merveilleusement  cette 
fin  prochaine  au  grand  avantage  de 
notre  Art  et  de  notre  Industrie. 
On  peut  déjà  constater,  avec  hon- 
neur et  satisfaction,  les  nombreux 
progrès  apportés  à l’art  décoratif 
par  une  élite  studieuse  de  jeunes 
artistes,  tous  imbus  des  idées  nou- 
velles, tous  animés  d’une  belle 
émulation  qui  les  pousse  hardiment 
dans  la  voie  originale  ouverte  de- 
vant eux,  large  et  prometteuse  d’at- 
trayants succès.  A la  vue  d’un 
pareil  élan  il  faut  applaudir  et 
s’attendre  à des  prodiges  : soyons 
donc  prêts  à admirer  sincèrement 
les  surprises  que  l’avenir  nous  réserve,  étant  de  ceux  qui  ont  foi  dans  un  art  nouveau, 

moderne  et  bien  français. 

* 

Ces  progrès,  que  nous  aimons  à proclamer  ici,  ne  sont  pas  dus  seulement  — il  faut  le 


Filigrane  de  papier  daté  1639 
(sur  une  gravure  de  Robert  Nanteuil). 
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reconnaître  — à l'initiative  isolée,  personnelle,  de  tel  ou  tel  artiste,  au  talent  gracieux  de  tel 
autre,  à la  vocation  impérieuse  de  celui-ci,  ni  à la  sage  escrime  intellectuelle,  à l’esprit  de  suite, 
aux  recherches  approfondies  de  ceux-là;  non,  ccs  progrès  sont  dus,  en  grande  partie,  aux 
hommes  de  goût  supérieur  qui  ont  aidé  le  mouvement  artistique  et  ont  su  en  régler  l’essor  ; à 
ceux  qui,  par  l’écrit  et  la  parole,  ont  tiré  l’opinion  publique  de  la  bourgeoise  ornière  où  elle 
croupissait,  stagnante  et  oiseuse,  où,  mollement  alanguie,  elle  évitait  craintivement  le  choc 
des  idées  neuves,  fuyait  le  heurt  impressif  et  fermait  l’oreille  aux  harmonies  inapprises.  Il  a 
fallu  que  des  amateurs  enthousiastes,  connaissant  l’Art  et  ses  ressources  infinies,  que  de 
fervents  apôtres,  fanatisés  pour  cet  art  civilisateur,  aient  eu  assez  de  courageetdedévouement 
pour  arracher  le  public  à son  indolente  torpeur  en  lui  faisant  une  éducation  nouvelle. 
A force  d’insistance  et  en  prêchant  d’exemple,  on  a fini  par  convaincre  les  plus  résistants; 
et  ce  public,  maintenant  converti,  devient  à son  tour  connaisseur.  Il  comprend  le  bien  qu’on 
lui  veut  faire,  et,  curieux  de  ces  progrès  qu’il  ignorait  hier,  intéressé,  séduit,  il  en  désire 
encore.  Ces  mêmes  hommes,  qui  ont  élevé  le  goût  moderne  au-dessus  des  trivialités  d'antan 
et  modéré  l'intensive  verdeur  des  cerveaux  trop  exaltés,  ont  dû  — par  la  force  des 
choses — prendre  en  mains  le  gouvernail  de  l’art  décoratif;  sous  l’impression 
de  l’idée  forte  et  pour  le  bien  de  tous,  ils  ont  orienté  la  barque  avec  sagesse,  la 
dirigeant  vers  le  Beau  : astre  resplendissant,  centre  immuable  d’attraction  pour 
tous  les  cœurs  généreux  et  sensibles,  dans  notre  chère  patrie. 
our  nous  résumer,  disons  bien  haut  qu’il  y a progrès  chez  les  artistes  et  progrès 
chez  un  public  rajeuni,  éclairé,  lié  désormais  par  la  sympathie  à l'art  nouveau. 
Or,  comme  rien  ne  semble  devoir  arrêter  le  cours  de  cette  heureuse  alliance, 
n’est-ce  pas  l’instant  de  féliciter  chaudement  le  public  et  les  artistes?  N’est-ce  pas 
aussi  le  moment  de  faire  dans  nos  éloges  une  large  part  aux  influences  directrices 
iqui — comme  la  T{evue  des  Arts  décoratifs — battent  en  brèche  depuis  tant 
xvi' siècle,  d’années  les  vieux  préjugés  d’Art  et  la  vulgaire  banalité? 


près  avoir  rendu  justice  et  fait  hommage  à qui  de  droit,  après 
avoir  glorifié  les  uns,  il  nous  faut  — à grand  regret  — critiquer 
les  autres  : ces  autres-là  sont  des  arriérés 
qu’une  simple  loi  distributive  nous  force  à 
taquiner  en  leur  disant,  le  plus  amicale- 
ment possible,  des  choses  désagréables. 

Malgré  la  force  du  courant  progressiste 
auquel  tout  semble  céder  en  ce  moment, 
nous  devons  signaler  de  l’inégalité  dans  sa 
marche  et  citer  quelques  industries  retar- 
dataires, si  ce  n’est  au  point  de  vue  maté- 
riel, du  moins  dans  le  sensartistique,  si  petite 
que  soit  la  place  faite  à l’Art  dans  ces  indus- 
tries. Nous  nous  en  prendrons  aujourd’hui 
seulement  à l’honorable  corporation  des  fabricants  de  papier  de 
luxe,  en  lui  exposant  combien  certains  filigranes  actuels  ont  le  don 

d’attrister  les  patriotes,  d’effarer  le  sens  commun  et  de  froisser  la  Sur  une  planche  de  botanique 
délicatesse  des  gens  dégoût.  11  est  bien  entendu  que  nous  mettons  par  Schmidt.  17^8. 
hors  de  cause  les  marques  de  papiers  officiels,  d'affaires  de  banque 

et  d’administration,  dont  les  types,  hiératiquement  consacrés,  ne  sauraient  être  brusquement 
modifiés  sans  inconvénient.  Ces  types-là,  du  reste,  ont  sur  beaucoup  d’autres  l’avantage 
d'être  compréhensibles  et  souvent  datés. 

Nous  écartons  aussi  les  papiers  pauvrement  signés  de  noms  ou  d’initiales  tout  en 


xviie  siècle. 
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regrettant  un  excès  de  simplicité  qui  semble  faire  fi  de  l’art  ornemental  et  mépriser  ses 
précieux  agréments. 

Voulez-vous,  cher  lecteur,  examiner  attentivement  le  joli  papier  de  votre  journalière 
correspondance,  celui  des  billets  de  faire  part  que  vous  recevez,  le  beau  vergé  sur  lequel 
sont  imprimés  — en  éditions  de  choix  — les  livres  modernes  de  votre  bibliothèque,  ainsi  que 
celui  des  eaux-fortes  de  vos  amis  et  de  leurs  savoureuses  pointes-sèclies?  Que  découvrez- 


vous  dans  tout  cela?  Une  kyrielle  de  marques  anglaises,  américaines,  hollandaises,  alle- 
mandes, etc...  C’est  tout  au  plus  si  vous  rencontrez  de  temps  à autre,  au  bas  de  ces  fallacieux 
filigranes,  quelque  petit  monogramme  tout  chétif,  vous  révélant  modestement  par  une 
énigme,  obscure  aux  profanes,  que  ce  papier  carnavalesque  est  de  fabrication  française! 
Si  vous  cherchez  la  France,  ce  n’est  certes  pas  dans  son  beau  papier  que  vous  la  trouverez  ! 
Vous  y rencontrerez  sans  peine  les  armes  de  la  Grande-Bretagne,  celles  d’Espagne;  la  grande 
fortune  des  Van  der  l.ey,  l’écusson  au  Cor;  la  Hollande  assise  derrière  son  lion  dans  une 
enceinte  circulaire  de  pieux  aigus,  avec,  en  haut,  la  devise:  Pro  Patria ; ou  bien  le  lion 
néerlandais,  tout  seul,  tenant  sa  poignée  de  dards;  ou  bien...  enfin,  un  tas  de  redites  qui  ne 
font  pas  honneur  à l’imagination  nationale. 

oyons!  franchement:  ne  sommes-nous  pas  assez  grands  garçons  pour  avoir, 
comme  nos  aïeux,  des  marques  à nous?  Faudra-t-il,  sous  le  spécieux  prétexte 
de  fabriquer  le  Genre  Anglais  ou  la  Façon  Hollande,  et  d’autres  balivernes, 
faudra-t-il  jusqu’à  la  consommation  des  siècles  décorer  notre  papier  de  légendes 
exotiques,  de  noms  baroques,  où  les  K et  les  W,  les  X et  les  Z se  pavanent 
autour  de  dessins  surannés?  A quoi  cela  peut-il  bien  servir?  Est-ce  pour 
laire  accroire  à la  postérité  que  le  beau  papier  que  nous  employons  est  d’origine 
étrangère  et  que  nous  sommes  incapables  de  produire,  en  cette  partie, 
quelque  chose  de  propre  ? Si  tel  est  l’objectif  de  certains  de 
xvi«  siècle.  nos  industriels,  il  n’y  a vraiment  pas  de  quoi  les  compli- 
menter! On  objectera  que,  chez  nous,  — peuple  gobeur  par 
excellence,  — la  mode  impose  et  préconise  tout  ce  qui  a l’air  de  venir 
de  loin:  Allons  donc!  cette  rengaine  est  usée,  elle  a fait  son  temps! 

Nous  ne  sommes  plus  aussi  gobeurs  que  ça!  C’est  une  mauvaise  raison, 
une  piteuse  excuse...  Après  tout,  cela  a pu  être  vrai  dans  un  temps, 
alors  qu’abdiquant  toute  initiative  nous  somnolions,  alourdis  dans  un 
art  léthargique;  mais  aujourd’hui  que  l’art  moderne  s’est  éveillé  vif  et 
gaillard,  aujourd’hui  que  nous  savons,  voulons  et  pouvons,  n’est-ce  pas 
à notre  tour  de  faire  la  mode  dans  notre  pays?  N’est-ce  pas  notre  droit 
naturel  et  notre  impérieux  devoir?  Comment!  nous  renouvelons  les  types  XV11«  siècle, 
de  nos  monnaies,  de  nos  timbres-poste  et  de  cent  objets  divers,  et  c’est 
alors  qu’il  conviendrait  d’immobiliser  nos  marques  de  papiers!  Allons  donc!  Est-il  logique 
que  nous  continuions  cette  farce  idiote?  Aurons-nous  encore  et  toujours  sous  les  yeux 
des  filigranes  qui  avaient  leur  raison  d’étre  au  siècle  dernier  à Amsterdam,  à Londres  ou 
à Kœnigsberg,  et  qui,  aujourd’hui  parmi  nous,  n’en  ont  plus  aucune?  Vraiment  n’est-ce 
pas  un  comble  de  ridicule?  — Prière  au  lecteur  d’excuser  l’ardeur  de  cette  critique,  mais  il 
y a réellement  des  moments  où  la  plume  indignée  court  toute  seule... 
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xvu«  siècle. 


umblement,  gentiment,  sans  fiel  ni  malice,  causons:  chaque  fabricant 
de  papiers  doit  bien  avoir  dans  son  entourage,  connaître  dans  ses 
relations  au  moins  un  dessinateur  capable  de  lui 
composer  une  ou  plusieurs  marques  assorties,  qui 
soient  originales,  plaisantes  à l’œil  et  qui  disent 
quelque  chose?  Alors  pourquoi  ne  pas  en  profiter? 

Pourquoi  ne  pas  faire  comme  tant  d’autres  qui 
poursuivent  le  progrès  et  la  perfection  sous  toutes 
les  formes  jusque  dans  les  minuties?  Que  diable! 

11  faut  être  de  son  époque,  en  être  fier  et  prouver 
son  bon  vouloir  en  aidant  selon  ses  forces  au 
triomphe  de  l’art  nouveau.  Il  faut  faire  pour  nous  ce  que  nos  ancêtres 
ont  fait  pour  eux:  non  en  copiant  servilement  leurs  travaux,  mais  en 
nous  inspirant  du  mobile  honorable  qui  les  faisait  agir.  Si,  comme  eux, 
nous  faisons  du  bon  papier,  pourquoi  ne  pas  le  signer  de  manière 
apparente  et  fastueuse?  On  peut  accuser  franchement,  cavalièrement 
même,  les  prétentions  qu’on  est  en  mesure  de  justifier.  Etre  modeste  sans 
motif,  c’est  mentir  contre  soi-même  et  manquer  d’intelligence  : surtout  en 
matière  commerciale.  Voilà  pourquoi,  au  nom  du  progrès,  nous  deman- 
dons la  réforme  des  filigranes  incriminés  et  leur  remplacement  à bref 
délai  par  des  marques  riches  et  belles,  qui  fassent  honneur  à la  France  ..  , 
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et  à ceux  qui  les  emploieront. 


ien  n’est  intéresssant  comme  les  vieux  objets  où  l’Art  s’est  joint  à l’Industrie 
pour  les  orner.  Si  nous  aimons  ces  débris  du  passé,  ce  n’est  pas  parce  qu’ils 
sont  anciens,  mais  parce  qu’ils  montrent  qu’en  des  temps  d’ignorance  relative 
on  savait  mettre  aux  choses  les  plus  simples  le  cachet  des  bonnes  intentions. 
Nous  les  aimons,  ces  précieuses  épaves,  parce  que,  sous  une  exécution  souvent 
Commencement  *mPai  ^a*te’  nous  y découvrons  de  la  sincérité  avec  la  manifestation  d’un  constant 
duxvn'siècle.  désir  de  plaire,  et  que  l’Art  s’y  révèle  naïvement.  On  comprend  que  les  ouvriers, 
dans  ces  temps  éloignés,  travaillaient  avec  une  pieuse  conviction;  que,  sans 
regarder  fort  loin  vers  l’horizon,  tout  au  présent,  sans  se  préoccuper  de  l’avenir,  ils  cherchaient 
à bien  faire  en  suivant  un  programme  plutôt  senti  que  voulu, qui  n’excluait  ni  le  caprice  ni 
l’ingéniosité.  Le  résultat  de  leur  travail  n’est  pas  toujours  brillant,  mais  il  témoigne  en  faveur 
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de  leur  patience  et  de  leur  probité.  L'un  des  avantages  que  le  passé  nous  lègue,  c’est  d’offrir 
à notre  investigation  des  jalons  certains  pour  mesurer  les  progrès  accomplis,  pour  en  toiser 

les  pacifiques  étapes.  Alors  il  nous  est  aisé  de  voir 
si  tel  art  a peu  profité  de  l’aide  du  temps  et  si 
tel  autre,  en  revanche,  a fait  des  pas  de  géant. 
Voilà  pourquoi  il  est  profitable  de  jeter  parfois 
un  regard  complaisant  sur  les  produits  du  passé, 
cela  instruit,  encourage  et  réconforte  en  prévision 
des  luttes  futures.  Ce  préambule  peut  paraître 
bien  important  à propos  de  menus  filigranes, 
mais  en  art,  il  n'y  a pas  de  petites  choses. 

Nous  avons  rassemblé  beaucoup  de  filigranes 
anciens  à titre  de  documents  curieux  et  instruc- 
tifs. Ces  marques  ont  été  calquées  sur  le  papier 
d’estampes  connues,  dont  l’époque  certaine  nous 
donne,  au  minimum,  l’âge  du  papier  sur  lequel 
elles  ont  été  imprimées.  Nous  avons  extrait  de 
cette  collection  un  petit  nombre  de  dessins  pour 
illustrer  cet  article;  mais,  avant  d’aller  plus  loin, 
nous  croyons  utile  de  donner  quelques  explica- 
tions sur  le  filigrane. 

Disons  d’abord  que  le  mot  filigrane  est 
employé  à tort  pour  désigner  une  marque  de 
papier  : le  filigrane  proprement  dit  est  le  nom 
d'un  travail  d'orfèvrerie  tout  spécial,  n’ayant 
aucun  rapport  avec  le  papier  et  ses  marques. 
Anciennement  on  disait  filagramme.  Nous 
n’insisterons  pas  sur  ce  point  et  nous  acceptons 
le  néologisme  moderne,  en  y ajoutant  toutefois  le  correctif:  Marque  de  papiers,  pour 
éviter  toute  confusion. 

L’invention  du  papier  est  fort  ancienne,  mais  il  est  difficile  d'en  préciser  l’époque: 
l’opinion  générale  des  savants  la  fixe  au  xu°  siècle;  ce  qui  est  plus  assuré,  c’est  l'apparition 


Armes  royales  de  France,  1662. 


xvie  siècle. 
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des  filigranes  au  xive.  En  ce  temps  on  usait  déjà  de  marques  pour  distinguer  les  fabriques 
alors  réputées  par  la  bonté  de  leurs  produits.  Les  premiers  filigranes  furent  des  lettres 
simples — d'où  l’ancien  nom  filagramme,  qui  signifie  : lettres  en  fil,  ou  de  filet  — et  des 
emblèmes  rudimentaires  tels  que  Y Arbalète,  la  Tête  de  Bœuf,  la  Couronne,  Y Échelle, 
Y Etoile,  la  Sirène , etc.  Toutes  ces  marques  primitives,  sans  autre  intérêt  pour  nous  que 
l'ancienneté,  avaient  en  ieur  temps  de  l’importance  : c’était  en  quelque  sorte  un  cachet  de 
garantie,  une  innocente  réclame.  Les  imprimeurs  et  les  libraires  d’alors  étaient  fort 
difficiles  à l’égard  du  choix  des  papiers,  ils  ne  considéraient  pas  le  bon  marché  comme  une 
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qualité  recommandable  et  attachaient  leur  préférence  à telle  ou  telle  marque  dont  ils  connais- 
jAj  saient  l’honorabilité  commerciale. 

'C.  es  anciens  filigranes  étaient  obtenus  à l’aide  de  fils  de  laiton  ployés  et  contournés 
^><7  à la  demande  suivant  un  dessin  modèle;  puis  fixés  par  quelques  points  à l’un  des 
fils  de  la  forme  treillissée  sur  laquelle  on  étendait  la  pâte  de  papier  pour  la  com- 
primer ensuite,  et  la  réduire  à l’épaisseur  voulue.  Sur  tout  le  parcours  des  fils  en 
relief  du  filigrane  le  papier  se  trouvait  aminci  et  offrait  en  cet  endroit  moins 
■ — '\  d’obstacle  au  passage  de  la  lumière  : si  bien  qu’en  regardant  par  transparence  la 
xvii»  siècle,  feuille  séchée,  le  filigrane  apparaissait  en  clair.  Dans  la  fraîcheur  de  sa  confec- 
tion, le  type  du  filigrane  devait  être  d’un  dessin  régulier;  mais  par  l’usage,  les 
fils,  à peu  près  libres,  dont  il  était  construit,  se  dérangeaient,  et  le  dessin  ne  tardait  pas  à 
se  déformer:  de  là  proviennent  le  manque  de  parallélisme,  la  gaucherie  et  la  déviation  des 
contours  que  l’on  peut  remarquer  dans  les  calques  ci-joints,  où  les  défauts  mêmes  ont  été 
fidèlement  reproduits. — Empressons-nous  de  dire  que, dans  les  filigranes  modernes,  le  type 
faisant  corps  avec  la  forme,  le  dessinateur  n’a  pas  à craindre  de  semblables  accidents  et 
qu’il  peut  se  livrer  sans  appréhension  à toute  la  verve  de  sa  fantaisie  créatrice. 

A quelques  exceptions  près,  comme  la  Tour,  la  Grande  Couronne  et  les  Armes  de 
l’Empire,  ce  n’est  guère  qu’à  la  fin  du  xvi°  siècle  qu’on  a fait  de  très  grands  filigranes. 
On  commence  à en  voir  en  France  sous  le  règne  du  roi  Louis  XIII.  A cette  époque,  la  feuille 
de  papier  était  quelquefois  marquée  à deux  endroits  : à la  gauche  était  le  grand  filigrane, 
marque  purement  décorative,  et  à la  droite  un 
petit,  marque  réelle  de  fabrique.  Ce  n’est  donc 
pas  sur  le  papier  des  estampes  in-folio  qu’on 
a chance  de  rencontrer  ensemble  les  deux  mar- 
ques; sur  les  estampes  d’un  moindre  format 
on  n’en  trouvera  qu’une  — ou  ce  qui  est  plus 
ordinaire  — on  ne  trouvera  rien  du  tout!  soit 
par  suite  de  l’exiguïté  de  la  gravure  imprimée 
en  dehors  des  filigranes,  soit  que  la  force  exa- 
gérée de  l’impression  ait  écrasé  la  marque  au 
point  de  la  rendre  méconnaissable,  inintelli- 
gible, souvent  même  invisible.  Il  est  donc  assez 
rare  de  rencontrer  des  filigranes  anciens  bien 
conservés  et  suffisamment  purs  pour  être  copiés 
ou  calqués;  à cet  égard,  ceux  reproduits  ici 
sont  irréprochables. 

ous  avons  relevé  de  grandes 
marques  sur  le  papier  des  es- 
tampes du  fameux  graveur 
Claude  Mellan.  On  sait  que  cet 
artiste,  après  son  retour  d’Italie, 
fut  attaché  par  Richelieu  à 

l’Imprimerie  Royale  et  qu’il  fit,  dans  cet  établissement  privilégié,  d’im- 
portants travaux  d’illustration  pour  les  livres  qui  y furent  imprimés  et 
publiés  sous  la  haute  inspiration  du  cardinal-ministre.  Il  est  probable  que 
Mellan  eut  aussi  la  charge  du  choix  des  papiers  et  qu’il  a pu  imposer  aux  fournisseurs  les 
beaux  filigranes  que  l’on  rencontre  souvent  sur  les  premiers  tirages  de  ces  gravures.  C’est 
là  que  nous  avons  trouvé  les  marques  suivantes  : 

i°  Trois  armoiries  du  cardinal  de  Richelieu,  dont  la  plus  grande  (i5  centimètres  de 
hauteur  sur  i 3 centimètres  de  largeur)  se  voit  sur  une  épreuve  de  premier  état  de  L’ Enfant 
Jésus  sur  un  lit  de  paille,  adoré  par  des  chérubins  (Montaiglon  n°  16).  Le  second  blason, 
de  grandeur  moyenne  (12  centimètres  sur  autant  de  largeur),  est  remarquable  en  ce  que 
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l'Ancre  n’y  figure  pas;  nous  l’avons  trouvé  sur  le  premier  état  d’un  Buste  antique  de 
déesse.  (Statues  et  bustes  antiques  des  Maisons  royales:  M.  146  à 164.)  Le  troisième  blason 
n’a  que  12  centimètres  de  hauteur  sur  environ  10  centimètres  de  largeur,  nous  l’avons 
relevé  sur  une  belle  épreuve  de  Y Ostensoir  (M.  112). 


xvii*  siècle. 


xvue  siècle. 


2°  Le  filigrane  à l’Agneau,  avec,  sur  la  base,  le  nom  du  papetier:  A.  Genest,es\.  un  peu 
moins  ancien;  il  s’est  trouvé  sur  une  épreuve  de  La  Sainte  Vierge , en  buste  (M.  17),  grande 

pièce  en  hauteur:  cette  marque  a environ  10  centimètres  de 
hauteur  sur  près  de  9 centimètres  de  largeur. 

3°  Le  riche  chapeau,  ou  toque  royale,  bien  que  de  forme 
espagnole,  est  une  marque  française,  ainsi  que  le  prouve  la 
fleur  de  lys  placée  au  milieu  de  la  visière.  Rappelons  que  la 
reine  Anne  d’Autriche,  femme  de  Louis  XIII  et  mère  de 
Louis  XIV,  était  Espagnole  et  qu’on  trouve  souvent  des 
filigranes  oü  ses  Armes  sont  accolées 
à celles  de  la  France.  Cette  marque 
a 17  centimètres  de  hauteur  sur 
autant  de  largeur  ; nous  l’avons 
relevée  sur  : Repas  de  la  Sainte 
xvii»  siècle.  Famille.  (M.  14.). 

40  Le  chiffre  monogramme  de 
Jésus-Christ  se  rencontre  fréquemment  sur  des  estampes  du 
même  Mellan  et  sur  celles  d’autres  graveurs  de  la  même  épuque. 

Le  filigrane  aux  Armes  royales  (France  et  Navarre)  est  la 
marque  de  tout  le  papier  (texte  et  gravures)  d’un  volume  in-folio 
imprimé  sous  les  auspices  de  la  Ville  de  Paris  en  1662,  pour  xvl[e  siècle, 

célébrer  « L'Entrée  triomphale  de  Leurs  Majestés  Louis  XIV, 

Roy  de  France  et  de  Navarre  et  Marie  Thérèse  d’Austriche  son  Espouse  dans  la  Ville 
de  Paris...  le  14  Juillet  1660.  » Ce  livre,  qui  a coûté  deux  années  de  travail,  est  fort  bien 
illustré  par  Chauveau,  Flamen,  Le  Pôtre,  Jean  Marot,  etc.;  le  belle  marque  qui  orne 
le  papier  de  cet  ouvrage  a près  de  20  centimètres  de  hauteur  sur  i3  centimètres  de  largeur 
C’est  sur  le  papier  du  portrait  de  Payen  Delandes,  gravé  par  Robert  Nanteuil  en  1 6 
que  nous  avons  calqué  le  Dauphin  couronné  entourant  la  lettre  L.  Ce  grand  filigrane  mesure 
20  centimères  de  hauteur  sur  un  peu  moins  de  largeur. 
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Nous  ne  croyons  pas  qu'il  soit  nécessaire  de  détailler  les  autres  marques  reproduites  ici, 
elles  sont  moins  importantes,  et  c’est  seulement. à titre  de  curiosités  amusantes  que  nous  les 
avons  choisies,  car  nous  ne  prétendons  pas  les  ériger  en  modèles;  bien  au  contraire, 
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demandant  du  nouveau,  la  première  condition  pour  nous  contenter  est  de  ne  pas  refaire  le 
passé. 

Pour  terminer,  revenons  à notre  point  de  départ,  en  répétant  que  le  public  s’attend  à des 
merveilles  pour  la  prochaine  Exposition  universelle  et  qu’il  compte  particulièrement  sur  de 
nouveaux  filigranes.  Ce  n’est  qu’en  cédant  à ces  justes  réclamations  qu’on  les  fera  cesser, 
tout  en  laissant  voir,  hélas!  combien  elles  étaient  fondées! 

Th.  DEVAULX. 


An  vu. 
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L’ Exposition  des  Six,  rue  Caumartin 


Concours  de  ta  Société  d'encouragement  à l'art  et  à l’industrie  (Diplôme,  couverture  de  programme , etc.]  : 

l’insuffisance  de  l’éducation  décorative. 

Magnifique  décoration  picturale  de  M.  Cormon  au  Muséum  : 

Exposition  de  ses  onqe  compositions  figurant  « l’Histoire  de  l'humanité  ». 

Société  des  miniaturistes  et  enlumineurs. 

Le  Concours  des  sculpteurs  ornemanistes  : son  insuccès. 

k souvient-on  de  la  tentative  qui  se  produisit,  il  y a un  an,  rue  Cau- 
martin, sous  ce  titre:  l’Exposition  des  Cinq?  C’étaient  cinq  artistes: 
l’éminent  sculpteur  J.  Dampt,  l’architecte  Plumet,  le  dessinateur 
Aubert,  les  sculpteurs  A.  Charpentier  et  H.  Nocq  qui,  consacrant  leur 
talent  à créer  des  objets  d’usage,  appelaient  le  public  à apprécier  le 
résultat  de  leur  effort.  Le  petit  catalogue  de  leur  Exposition  était 
précédé  d’une  Préface-Manifeste  dont  nous  avons  publié  un  résumé. 

Cette  année,  les  cinq  sont  devenus  les  six,  pour  une  seconde  Expo- 
sition. La  petite  phalange  se  désagrégerait-elle  déjà?  Nous  le  regret- 
terions, car  nous  sommes  très  sympathique  à son  œuvre  de  propagande, 
et  nous  déplorerions  que  des  germes  de  division  ou  une  trop  rapide 
lassitude  ne  vinssent  compromettre  son  très  probable  succès.  En  tout 
cas,  nous  constatons  l'absence  de  M.  Henry  Nocq  qui,  au  dernier 
Salon  du  Champ-de-Mars,  obtint  un  véritable  triomphe  avec  ses  bijoux. 
Mais  nous  comptons  deux  nouvelles  recrues,  MM.  Tony  Selmersheim  et  Moreau-Nelaton. 

Ces  six  artistes  ont-ils  une  autre  raison  de  se  grouper  que  celle  de  montrer  l'un  à côté 
de  l’autre  la  diversité  de  leur  valeur?  Dans  la  Préface  qu'ils  publiaient  l’an  passé,  ils  invo- 
quaient l’exemple  de  la  Société  des  Art’s  and  Crafts  qui,  sous  l’impulsion  de  William 
Morris,  a pris  en  Angleterre  une  si  extraordinaire  importance.  Mais  il  ne  faut  pas  oublier 
que  la  Société  des  Art’s  and  Crafts  ne  s’est  formée,  n’a  vécu  que  pour  travailler  à la 
victoire  de  certains  principes  esthétiques.  Elle  s’est  rigoureusement  imposé  un  programme. 
Elle  n’a  accepté  pour  adhérents  que  les  artistes  qui  se  conformaient  à l’idéal  qu’elle  avait 
adopté.  Son  but  était  formel,  très  net  et  très  clair  : elle  voulait  débarrasser  Part  anglais 
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des  entraves  que  développent  les  interprétations  industrielles  de  tous  les  styles  passés, 
confondus  présentement,  mélangés,  combinés,  dans  un  abominable  chaos.  Elle  cherchait  à 
faire  table  rase  des  doctrines  bâtardes,  multiples,  qui  obscurcissent  la  cervelle  des  artistes 
et  empêchent  l’éclosion  d’un  art  décoratif  conforme  à l’esprit  moderne.  Pour  atteindre  à 
ce  résultat,  elle  préconisait  l’art  du  Moyen-Age,  pris  comme  point  de  départ,  et  toutes  les 
œuvres  qui  ne  semblaient  pas  suffisamment  moyenâgeuses  étaient  impitoyablement  écartées 
des  Expositions  des  Art's  and  Crafts.  C’est  avec  cette  idée  que  William  Morris  a lutté. 
C’est  par  la  force  de  leur  cohésion  que  lui  et  ses  amis  ont  réussi. 

Notre  Société  des  Cinq  — des  Six,  maintenant  — n’a  pas  de  visées  pareilles.  Prétend-elle 
affirmer  une  doctrine?  Exige-t-elle  de  ses  adhérents  une  discipline  particulière?  Au  succès 
de  quelle  cause  se  voue-t-elle?  Quelle  signification  peuvent  avoir  ses  Expositions?  Voilà  ce 
que  l’on  n’aperçoit  pas  encore  très  bien.  Si  chacun  de  ses  membres  entend  rester  libre,  si 
aucun  lien  doctrinal  ne  s’affirme  dans  leurs  œuvres,  si  leur  Exposition  n’a  pas  d’autre 
raison  d’être  que  le  plaisir  de  montrer  en  commun  leurs  productions  annuelles,  alors  la 
tentative  de  la  Société  reste  quelconque,  sans  action  sur  le  goût  et  sans  portée  sur  le  public. 
Nous  avions  mieux  auguré  d’elle. 

Puisque  la  Société  des  Six  n’a  pas  les  ambitions  que  nous  lui  avions  supposées,  il  lui 
reste  du  moins  encore  un  parti  à adopter  pour  justifier  son  existence  et  augmenter  l’intérêt 
de  ses  Expositions  : c’est  de  se  fortifier,  de  s’accroître.  Pourquoi  six  membres  seulement? 
N’y  a-t-il  donc  que  six  artistes  à l’heure  qu’il  est,  en  France,  qui  fassent  preuve  d’un  talent 
original  de  décorateur?  Est-ce  que  Gallé,  Lalique,  Prouvé,  Thesmar,  Grandhomme  et 
tant  d’autres  ne  pourraient  pas  en  faire  partie? 

Nous  n’insisterons  pas  davantage  sur  ce  point,  et  l’on  comprendra  que  ces  réflexions 
nous  sont  suggérées  par  l’intérêt  même  que  nous  portons  à la  jeune  Société.  Il  est  essentiel 
que  celle-ci  se  manifeste  avec  plus  d’éclat,  avec  plus  de  décision,  avec  plus  d’ampleur  pour 
s’imposer,  comme  il  conviendrait,  à l’attention  du  public. 

Ceci  dit,  la  personnalité  des  six  artistes  nommés  plus  haut,  dont  le  talent  est  bien  connu, 
nous  dispense  d’un  compte  rendu  détaillé  de  l’Exposition.  Nous  reproduisons  en  planches 
hors  texte,  eaux-fortes  et  gravures  en  couleur,  celles  de  leurs  œuvres  qui  nous  ont  paru 
offrir  le  plus  d’intérêt.  Tout  d’abord,  voici  quelques  pièces  d’orfèvrerie  par  J.  Dampt,  un 
plat  en  argent  repoussé,  et  une  poignée  de  porte  formée  par  des  escargots  enlacés,  puis 
quelques  broches  émaillées,  épingles  de  cravate,  etc.  Le  motif  décoratif  du  plat  est  la  feuille 
de  marronnier.  Cette  feuille,  à force  d’être  partout  employée  et  à tous  propos,  va  finir  par 
lasser  nos  yeux.  M.  Dampt  s’en  est  servi  pour  le  marli  de  son  plat  et  aussi  pour  les  oreilles, 
en  en  agrandissant  les  proportions,  de  telle  sorte  qu’il  y a le  grand  et  le  petit  format,  placés 
côte  à côte.  C’est  là  une  faute.  Un  ornement  ne  saurait  paraître  sur  un  objet  à deux  échelles 
différentes.  MM.  Félix  Aubert  et  Alex.  Charpentier  se  sont  prêté  une  mutuelle  collabo- 
ration pour  une  composition  exécutée  en  faïence  émaillée  par  la  manufacture  de  Sarre- 
guemines.  Ce  sont  des  carreaux  de  revêtement  pour  salle  de  bain.  Les  tons  auraient  pu 
être  mieux  choisis;  l’émail  aurait  dû  moins  empâter  la  frise  en  relief  léger  que  M.  Char- 
pentier a modelée  avec  esprit  et  grâce.  J’aime  beaucoup  les  étoffes  de  M.  Aubert,  sa  tenture 
à fond  jaune  avec  dessin  de  barques,  ses  velours,  etc.  Quant  aux  meubles  de  M.  Plumet, 
ils  sont,  comme  toujours,  d’une  invention  imprévue,  attestant  la  recherche  quand  même 
de  l’originalité,  le  dédain  des  formes  convenues.  L’esprit  de  l’artiste  se  complaît  aux 
audaces  : on  ne  saurait  nier  qu’il  en  a parfois  de  fort  heureuses. 

* 

* * 

La  Société  d'encouragement  à l’art  et  à l’industrie  a organisé  récemment  quatre  concours 
entre  les  élèves  des  Ecoles  d’art  pour  les  compositions  suivantes:  i°  un  diplôme  à décerner 
aux  lauréats  de  ses  concours  annuels;  20  une  carte  d’invitation  aux  soirées  et  concerts  donnés 
par  la  Société;  3°  une  couverture  pour  les  programmes  de  ses  représentations;  40  une  marque 
ou  monogramme  pour  la  Société. 
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Nous  reproduirons  dans  nos  planches  hors  texte  les  projets  choisis  par  le  jury  et  qui 
seront  désormais  utilisés  par  la  Société  d’encouragement  à l’art  et  à l'industrie.  Mais  nous 
devons  signaler  d’une  façon  générale  la  faiblesse  de  ces  concours.  Très  grand  était  le  nombre 
des  concurrents,  très  petit  celui  des  projets  véritablement  dignes  d être  retenus.  De  cette 
constatation  nous  ne  tirerons  pas  argument  pour  médire  de  l’enseignement  distribué  dans 
nos  Ecoles  officielles,  car  nous  savons  que  même  les  artistes  les  plus  célèbres  de  notre  temps 
ne  se  montrent  guère  capables  de  faire  mieux,  en  ce  genre,  que  les  jeunes  écoliers.  Qu’on  se 
souvienne,  en  effet,  du  concours  organisé  par  le  gouvernement  pour  la  composition  d’un 
nouveau  timbre-poste,  et  de  son  échec  final!  Qu’on  se  rappelle  les  menus  et  illustrations  de 
Programmes  de  concerts,  composés  par  des  peintres  en  renom,  lors  du  voyage  des  souverains 
russes  à Paris  1 Qu’on  évoque  le  souvenir  des  innombrables  projets  de  diplômes  suscités  par 
l’Exposition  universelle  de  1889!  On  reconnaîtra  que  dans  toutes  ces  circonstances  est 
apparue  avec  éclat  l’infériorité  de  nos  artistes  contemporains  sur  ceux  du  xvmc  siècle,  par 
exemple.  La  raison?  Toujours  la  même:  c’est  l’ignorance  de  la  science  ornementale.  Nos 
artistes  s’imaginent  qu’une  jolie  figure,  bien  campée,  suffit  à masquer  leur  incompétence  à 
cet  égard.  Leur  erreur  est  grossière.  Cette  première  règle  de  l’art  décoratil:  « affirmer  la  des- 
tination de  l’objet.  » leur  échappe  complètement.  Ils  ne  se  disent  pas  que  la  première 
condition  d'un  diplôme,  sa  « destination  »,  c’est  de  mettre  en  évidence  le  nom  d’un  lauréat 
et  la  nature  de  la  récompense  qui  lui  est  décernée,  et  que  toute  la  composition  doit  être 
subordonnée  à cette  idée  principale.  Des  symboles  compliqués  ou  des  ornements  hors  de 
propos,  voilà  l’écueil  où  ils  échouent. 

Il  faut  louer  d’autant  plus  la  Société  d’encouragement  d'avoir  organisé  les  concours  dont 
nous  parlons  qu’il  semble  qu’on  en  puisse  tirer  un  enseignement.  Si  le  résultat  a été 
médiocre,  cette  fois,  raison  de  plus  pour  qu’il  soit  meilleur  en  une  autre  occasion.  On  cherche 
à se  corriger  d’un  défaut  surtout  lorsqu’on  vient  à en  souffrir  dans  sa  vanité  ou  dans  ses 
intérêts.  Il  suffit  que  l’exemple  ait  été  donné.  D'autres  Sociétés  le  suivront  et  un  progrès 
sortira  de  ces  efforts,  inévitablement. 

* .. 

* * 

Nous  avons  eu  déjà  l’occasion  de  parler  du  nouveau  bâtiment  élevé  par  M.  F.  Dutert  au 
Jardin  des  Plantes,  et  qui  forme  une  importante  annexe  au  Muséum  d’histoire  naturelle. 
L’éminent  architecte  y a fait  une  large  place  à l’art  décoratif,  et  les  bas-reliefs  de  MM.  Frémiet, 
Coutan,  Hector  Lemaire,  le  fronton  de  M.  Allar,  etc.,  témoigneront  des  qualités  décora- 
tives auxquelles  peuvent  atteindre  nos  artistes  contemporains  quand  le  « maître  de  l’œuvre  » 
sait  avoir  des  idées  d’ensemble  et  une  direction  forte. 

M.  Dutert  a demandé  à M.  F.  Cormon  la  décoration  picturale  d’un  des  amphithéâtres  de 
son  monument,  et  celui-ci  vient  d’exposer  au  Cercle  de  l’Union  artistique  cet  important 
travail  qui  constitue  une  des  plus  magnifiques  œuvres  qu’on  ait  pu  voir  depuis  longtemps 
dans  cet  ordre  d’idées.  Les  suffrages  unanimes  des  connaisseurs  récompensent  aujourd’hui 
l’artiste  de  son  effort. 

M.  Cormon  a représenté  en  onze  grandes  compositions  l’histoire  entière  de  l’humanité. 
La  page  capitale,  c’est  le  plafond.  Au  premier  plan  apparaît  l’homme  primitif;  derrière  lui, 
à gauche,  les  races  aryennes  sont  entraînées  à la  civilisation,  à la  lumière,  par  la  Grèce;  à 
droite,  en  haut  de  la  toile,  les  races  sémitiques;  dans  les  fonds,  les  races  jaunes,  les  noirs 
d’Afrique  et  de  l’Océanie,  et  les  Peaux-Rouges  d’Amérique.  Puissance  de  la  conception, 
fermeté  du  dessin,  charme  de  la  couleur  qui  passe  des  clairs  vibrants  aux  ombres  drama- 
tiques, toutes  les  qualités  du  décorateur  et  du  poète,  M.  Cormon  les  a prodiguées  dans  cette 
page  magistrale. 

Il  n’a  pas  eu  moins  de  bonheur  dans  les  dix  autres  panneaux  destinés  à décorer  les  parois 
verticales  de  l’amphithéâtre.  Ceux-ci  figurent  : i°  l’époque  quaternaire  (mégathérium, 
machœrodon  et  gliptodon);  20  l’époque  glaciaire  (mammouth  et  ours  des  cavernes); 
3,J  l’époque  de  la  pierre  polie  et  des  dolmens  (petit  atelier  de  potier;  funérailles  d’un  chef); 
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40  le  bronze  et  le  1er  (atelier  gaulois;  forgeron  nomade  hindou);  5°  l’homme  primitif  avec 
sa  compagne  cherchant  des  crabes  sous  les  rochers  et  les  dévorant  tout  crus;  6°  le  silex 
(l’homme  accroupi  fait  jaillir  le  feu  par  le  choc  de  deux  pierres  et  trouve  l’outil  qui  le  rendra 
maître  de  ses  destinées);  7°  les  chasseurs;  8»  les  pêcheurs  (époque  de  la  pierre  polie;  station 
lacustre);  9°  les  agriculteurs  (âge  de  bronze;  paysage  de  moissons  ensoleillé);  io°  l’âge  de 
fer,  émigration  d’une  horde  de  Gaulois. 

Nous  ne  pouvons  ici  que  signaler  ces  admirables  compositions  qui  font  tant  d’honneur 
à M.  Cormon.  La  Revue  des  Arts  décoratifs  en  publiera  des  reproductions  pour  donner 
à ses  lecteurs  une  idée  de  leur  mérite. 

Ajoutons  que  la  décoration  ornementale  des  nouvelles  galeries  du  Muséum  a été  exécutée 
par  M.  Louis  Hista. 

*** 

La  Société  des  miniaturistes  et  enlumineurs  de  France  a ouvert,  le  23  janvier,  dans  la 
galerie  Georges-Petit,  son  Exposition  annuelle.  Le  bureau  de  cette  Société  est  ainsi  composé: 
président,  M.  Lafitte;  vice-président,  M.  de  Callias;  secrétaire,  M.  de  Dubor;  trésorière, 
M»®  Pinsoge;  secrétaire-archiviste,  Mme  Defly. 

Peu  d’œuvres  à mentionner.  Qu’on  se  rappelle  les  articles  publiés  il  y a deux  ou  trois 
ans  dans  cette  Revue  par  un  enlumineur,  M.  Marchand,  mort  à présent.  Les  défauts  de  ses 
collègues  restent  les  mêmes.  L’inspiration  manque  ou  ne  s’alimente  guère  que  dans  les 
sources  archéologiques.  L’éducation  décorative  ne  vient  pas  par  voie  de  génération 
spontanée.  C’est  une  culture  spéciale  qui  demande  du  temps  et  des  soins.  A mettre  à part, 
cependant,  quelques  œuvres  intéressantes  : les  illustrations  composées  par  M.  H.  de  Callias 
pour  les  Fleurs  du  mal ; les  quatorze  feuilles  du  Missel  du  fil  de  la  Vierge,  de  Mlle  V.  Isbert  ; 
les  compositions,  d’une  originalité  pleine  de  fougue,  de  M.  Atalaya;  les  couvertures  de 
livre  de  M.  Viard  ; enfin,  des  œuvres  de  Mlle  Lamy,  de  M.  Alcon,  de  M.  Delafosse,  de 
Mlle  Boyer,  etc. 

* * 

Le  concours  organisé  entre  les  sculpteurs  ornemanistes,  sous  l’inspiration  de  M.  Coupri, 
et  que  nous  avons  annoncé  il  y a quelqus  mois,  a été  jugé  le  10  décembre,  à la  Réunion  des 
fabricants  de  bronze,  8,  rue  Saint-Claude. 

Nous  attendions  avec  la  plus  vive  curiosité  l’exposition  des  projets,  non  seulement  parce 
que  la  corporation  des  sculpteurs  ornemanistes  est  une  des  plus  intéressantes  de  Paris,  mais 
surtout  en  raison  des  polémiques  soulevées  depuis  deux  ou  trois  ans  par  son  actif  président, 
M.  Coupri,  adversaire  déterminé  des  méthodes  et  cours  de  composition  décorative  adoptés 
dans  nos  Ecoles  d’art.  M.  Coupri  affirme  qu’il  y a,  parmi  ses  confrères  jeunes  et  vieux  qui 
travaillent  actuellement  dans  le  faubourg  Saint-Antoine,  à faire  ce  qu’on  nomme  couram- 
ment « du  style  »,  des  hommes  de  talent  qu’on  ignore  et  qui  seraient  autrement  capables  de 
régénérer  notre  art  décoratif — si  on  leur  donnait  des  commandes — que  les  jeunes  gens 
de  nos  Écoles. 

Naturellement,  le  concours  en  question  pouvait  fournir  la  preuve  de  cette  opinion,  et 
nous  nous  promettions  d’aller  visiter  les  projets  exposés.  Notre  malechance  a fait  que  nous 
avons  été  absent  de  Paris  au  moment  même  où  l’Exposition  a eu  lieu.  Sans  doute,  un  de  nos 
collaborateurs  sera  chargé  d’exprimer  à ce  sujet,  dans  la  Revue  des  Arts  décoratifs,  l’avis 
qu’à  notre  grand  regret  nous  n’avons  pu  nous  faire  nous-méme. 

En  attendant,  bornons-nous  à constater  que  le  concours  ne  paraît  pas  avoir  donné  les 
résultats  espérés.  Notre  excellent  confrère,  M.  Maurice  Méry,  qui  dirige  avec  tant  d’intelli- 
gence le  Moniteur  des  Arts,  écrit  à ce  sujet:  « Ce  concours,  dont  j’espérais  tant,  se  limite 
à une  trentaine  d'envois  sans  invention,  sans  nouveauté  pour  la  plupart.  De  nombreuses 
compositions  Louis  XV  et  Louis  XVI  prouvent  le  genre  d’éducation  artistique  des 
concurrents.  C’est  navrant!  » 
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CONCOURS  OUVERTS  EN  1898 

Par  le  Comité  des  Dames 

DE  L’UNION  CENTRALE  DES  ARTS  DÉCORATIFS 


Le  Comité  des  Dames  de  l’Union  Centrale  a résolu 
ouvrir  pendant  le  printemps  de  l’année  1898  quatre 
concours,  qui  auront  lieu  successivement  à un  mois  d’in- 
tervalle. 

Ces  concours  sont  institués  pour  provoquer  chez  les 
jeunes  filles  de  nos  écoles,  et  les  jeunes  artistes  qui  en  sont 
sorties  et  qui  se  préparent  à travailler  pour  l’industrie, 
un  effort  de  composition  qui  les  dirige  dans  une  voie 
pratique  et  utile  pour  leur  avenir. 

Aussi  les  programmes  ont-ils  été  étudiés  par  des  per- 
sonnes très  au  courant  des  compositions  décoratives  qui 
trouvent  un  placement  facile  dans  l’industrie,  et  rédigés  de 
manière  à développer  les  aptitudes  spéciales  de  la  femme 
artiste  qui  doit  chercher  à embellir  le  vêtement  qu’elle 
porte  ou  la  maison  qu’elle  habite. 

Les  mêmes  concurrentes  pourront  se  présenter  succes- 
sivement aux  quatre  concours  qui  sont  espacés  suffisam- 
ment pour  leur  permettre  d’y  prendre  part  sans  négliger 
leurs  études  ordinaires.  Ils  auront  lieu: 

Pour  le  premier  concours,  du  5 au  i5  Février; 

— le] deuxième  concours,  du  5 au  1 5 Mars; 

— le  troisième  concours,  du  5 au  i5  Avril; 

— le  quatrième  concours,  du  5 au  i5  Mai. 

Les  projets  doivent  être  déposés  du  ier  au  5 de  chaque 
mois  au  Secrétariat  du  Comité  des  Dames,  19,  rue  des 
Bons- Enfants. 


A 


□ 


BULLETIN  DE  L’UNION  CENTRALE 


3 I 


Trois  prix  seront  attribués  à chaque  concours. 

Ils  seront  d’une  valeur  de  ioo  francs,  pour  le  projet  classé  le  premier; 

— 5o  francs,  pour  le  projet  classé  le  second; 

— 2 5 francs,  pour  le  projet  classé  le  troisième. 

Ces  concours  seront  organisés  successivement  à un  mois  d’intervalle,  et  exposés  dans  les 
salles  de  l’Hôtel  de  la  Chancellerie  d’Orléans,  où  l’Union  Centrale  a provisoirement  installé 
ses  services,  en  attendant  son  entrée  prochaine  au  Pavillon  de  Marsan;  les  projets  primés 
seront  réunis  postérieurement  dans  l’Exposition  d’art  que  le  Comité  des  Dames  doit  ouvrir. 


PROGRAMME  DES  CONCOURS 

‘Premier  Concours  (du  5 au  i5  Février):  Une  Bordure  en  Papier  peint. 

Cette  bordure  accompagnera  un  papier  de  tenture  uni  destiné  à un  salon. 

Elle  mesurera  14  centimètres  de  hauteur. 

On  en  fera  un  dessin  grandeur  d’exécution  sur  une  longueur  de  47  centimètres,  dimen- 
sion du  lé  de  papier  de  tenture. 

Les  dessins  seront  présentés  avec  leurs  colorations,  sur  châssis;  les  marges  n’excéderont 
pas  cinq  centimètres. 

Deuxième  Concours  (du  5 au  i5  Mars):  Une  Étoffe  imprimée  pour  ameublement. 

Cette  étoffe  imprimée  sur  toile  de  coton  écrue  ne  comportera  que  cinq  coups  de  planche 
(c’est-à-dire  cinq  couleurs),  elle  sera  destinée  à fournir  les  rideaux  du  salon  d’une  petite 
maison  de  campagne. 

Elle  mesurera  60  centimètres  de  largeur. 

Les  dessins  seront  présentés  avec  leurs  colorations,  sur  ehâssis;  les  marges  n’excéderont 
pas  cinq  centimètres. 

Troisième  Concours  (du  5 au  i5  Avril)  : Une  Étoffe  imprimée  pour  Robe. 

Cette  étoffe  destinée  à une  robe  de  printemps,  en  soie,  laine,  fil  ou  coton,  sera  décorée 
d’une  disposition  de  légers  bouquets  réunis  par  un  réseau  d'ornements  très  délicats. 

Cette  combinaison  devra  assurer  le  raccord  entre  les  lés  de  l’étoffe,  qui  mesureront 
60  centimètres. 

Les  dessins  seront  présentés  avec  leurs  colorations,  sur  châssis;  les  marges  n’excéderont 
pas  cinq  centimètres. 


Quatrième  Concours  (du  5 au  7 5 Mai)  : 

Concours  d’exécution  : Un  Panneau  de  cuir  décoré. 

Ce  panneau  est  destiné  à être  appliqué  sur  les  plats  d’un  portefeuille  devant  contenir  une 
collection  de  planches  imprimées,  composant  un  ouvrage  sur  la  plante  ornementale. 

Il  devra  avoir  47  centimètres  sur  33  centimètres. 

Il  sera  exécuté  en  cuir:  ciselé,  repoussé,  découpé  ou  pyrogravé. 

NOTA.  — Le  Comité  des  Dames  invitera  les  industriels  à visiter  ces  concours,  et  facilitera  de  tout  son  pouvoir 
la  vente  des  projets  exposés. 
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PAUL  GASNAULT 

CONSERVATEUR  DU  MUSÉE  DES  ARTS  DÉCORATIFS 


Le  6 janvier  est  mort,  à lage  de  soixante-neut  ans,  M.  Paul  Gasnault,  qui  depuis 
l'année  187g,  exerçait  les  fonctions  de  conservateur  du  Musée  des  Arts  décoratifs. 

Une  foule  nombreuse  se  pressait  à ses  obsèques,  apportant  à l’homme  de  goût,  à 
l'ami  passionné  des  arts,  au  collectionneur  érudit  et  disert  qu’avait  été  le  défunt,  un 
suprême  hommage  de  sympathie.  Au  cimetière  du  Père-Lachaise,  M.  Georges  Berger, 
député,  au  nom  de  la  Société  de  l’Union  centrale,  dont  il  est  le  président,  a prononcé 
sur  la  tombe  de  Paul  Gasnault  le  discours  suivant  : 

Mesdames,  Messieurs, 

L’Union  centrale  des  Arts  décoratifs  est  en  deuil. 

Elle  adresse  son  suprême  adieu  à celui  qui,  pendant  plus  de  vingt  années,  a été  son 
collaborateur  puissant  et  actif,  le  champion  infatigable  de  nos  luttes  pour  le  salut  et  le 
triomphe  de  l’art  décoratif  français. 

Paul  Gasnault  a été  avant  tout,  en  matière  d’art,  un  passionné  et  un  délicat. 

Après  avoir  passé  par  le  ministère  de  l’instruction  publique,  il  a été  à ses  heures  écrivain 
distingué  et  critique  érudit  d’art.  Avec  ses  amis  Jacquemart  et  Adrien  Dubouché,  il  s’est  fait 
l’apôtre  convaincu  de  la  céramique  : nul  ne  la  connaissait  mieux  que  lui  dans  son  histoire, 
ses  décors  et  sa  technologie. 

11  aimait  à rechercher,  à découvrir,  à recueillir  et  à classer  doctement  tout  ce  que  les  arts 
appliqués  ont  pu  produire  de  plus  charmant  et  de  plus  spirituel. 

Son  amour  de  la  collection  élégante  était  dépourvu  d’égoïsme,  car  il  a certainement  donné 
au  moins  autant  qu’il  a gardé.  Sa  maison  était  un  musée  : pas  un  coin  sans  une  petite 
merveille  dans  ce  logis  de  la  rue  de  Milan,  où  le  maître  de  céans,  par  l’aménité  de  son 
langage,  la  correction  soignée  de  sa  tenue,  l’affabilité  de  son  sourire,  identifiait  sa  personne 
aux  tranquilles  et  belles  suavités  dont  il  savait  entourer  son  existence  d’homme  de  bien  et 
d’artiste  amateur. 

Avant  de  nous  quitter  pour  toujours,  Gasnault  aura  eu  le  bonheur  consolant  de  voir  le 
succès  couronner  nos  efforts  communs.  Il  aura  entrevu  la  terre  promise.  Notre  espoir  était 
de  le  conserver  longtemps  encore  et  de  le  voir  organiser  le  Musée  des  Arts  décoratifs,  — 
son  musée  — dans  ce  Pavillon  de  Marsan  à la  possession  duquel  il  n’osait  plus  croire  tant 
celle-ci  se  faisait  attendre. 

Son  souvenir  et  son  exemple  nous  soutiendront  dans  la  tâche  que  nous  avons  à accomplir 
sans  lui. 

Adieu,  Gasnault!  Reposez  en  paix!  Puissions -nous,  lorsque  nous  irons  dormir  notre 
dernier  sommeil,  laisser  à nos  survivants  autant  de  regrets  que  Gasnault  nous  en  laisse  à 
nous  qui  l’avons  si  longtemps  connu  et  si  longtemps  aimé  ! 


Le  Directeur-Gérant  : Victor  Champier. 


Bordeaux.  — lmp.  G.  Gounouilhou.  — G.  Chapon,  directeur.  — Rue  Guiraude,  1 1. 
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REVUE  DES  ARTS  DÉCORATIFS 


C’est  en  quelques  lignes  l’idée  de  toute  une  transformation  sociale,  si  le  sens  en  est 
bien  compris,  et  la  mise  en  pratique  dirigée  avec  compétence. 

Ce  pourrait  être  la  « musique  des  yeux  » substituée,  ou  tout  au  moins  préférée,  dans 
l’éducation  de  la  femme,  à celle  de  l’oreille. 

Ce  serait  l’art  du  dessin,  à la  fois  si  utile  par  ses  applications  directes,  immédiates, 
tangibles,  et  moral  par  son  caractère  d’intimité,  de  concentration  et  de  retrait  sur  soi, 
prédominant  dans  l'enseignement  moderne  celui  de  la  musique  proprement  dite,  mal 
conçu,  sans  raison  d’ordre  direct,  détourné  de  son  but  primordial  et  logique,  réduit  au 
rôle  d'auxiliaire  pourvoyeur  de  l’avidité  fiévreuse  et  contaminante  vers  les  rêveries 
stériles,  les  sensations  vagues,  aiguës,  nouvelles,  inéprouvées  et  toujours  espérées  plus 
intenses  qui  caractérise  l’affolement  cérébral  et  la  nervosité  désagrégeante  de  la  société 
moderne. 

Ce  serait  l’art  calme,  reposant  et  sain  du  foyer  qui  invite  aux  veillées  laborieuses 
et  douces  de  la  chaude  intimité  familiale  succédant  à l’art  troublant  et  morbide  des 
extériorités  fascinantes  d'une  mondanité  vaine. 

Et  ce  serait  aussi  l’éclosion  prochaine  de  ces  deux  fleurs  antiques  disparues  et  pré- 
cieuses, ignorées  des  générations  présentes  : la  patience  et  la  modestie,  dont  le  doux 
parfum  temporisa  jadis  et  pendant  si  longtemps  la  grâce  du  génie  français  aux  belles 
époques  de  l’inoubliable  et  merveilleux  Moyen-Age,  et  qu’on  souhaiterait  voir  renaître 
dans  ce  jardin  plein  d’ombre,  de  mystère,  mais  aussi  de  ciel  bleu  et  de  douce  clarté 
qu’est  toujours  l’âme  de  la  femme  moderne  en  dépit  d’apparences  résultant  d'une 
éducation  basée  sur  des  mœurs  contradictoires  à sa  nature. 

Si  je  parle  ici  de  musique  et  de  fleurs,  c’est  que  l’ornementalité  est  bien  une 
musique  de  fleurs,  possédant  sa  mélodie,  son  harmonie,  ses  rythmes  et  ses  cadences, 
ses  lois  propres  — bien  peu  différentes  de  celles  de  la  musique  de  l'ouïe  — et  que  ses 
chants  ne  peuvent  être  mieux  exprimés  que  par  une  voix  féminine,  ses  accompa- 
gnements plus  doucement  modulés  que  par  des  doigts  féminins  émus  d'amour  pour 
cette  chose  pleine  de  tant  de  charme  qu’elle  en  est  sainte,  l’embellissement  du  foyer! 
mais  à la  condition  que  la  femme  en  sût  bien  parler  la  langue  pour  la  mieux  plier  à 
l'expression  de  son  goût  et  de  sa  pensée. 

Or,  dans  l’examen  du  concours  qui  nous  occupe  aujourd’hui,  sans  vouloir  s’égarer 
dans  maintes  critiques  de  détails  et  après  avoir  constaté  la  bonne  tenue  générale  des 
projets  présentés,  il  faut  bien  reconnaître  qu’on  y trouve  beaucoup  plus  de  sentiment 
que  de  science  et  qu’on  y rencontre,  étalés  au  grand  jour  et  sans  l’assouplissement 
nécessaire  que  seules  peuvent  y apporter  l’étude  raisonnée  et  l’expérience  acquise, 
toutes  les  qualités  et  les  défauts  du  caractère  féminin,  sans  qu’aucune  concurrente  — 
ou  peu  s’en  faut  — ait  pu  échapper  à sa  tare  de  femme. 

Ces  qualités  sont  la  délicatesse,  la  distinction  et  le  charme  du  détail;  ces  défauts 
sont...  précisément  les  mêmes  choses  qui  — à part  la  distinction  — n’ont  rien  à faire 
en  cette  bordure,  car  qu'est-ce  qu’une  bordure  de  papier  peint?  Une  chose  vue 
à distance  et  destinée  à préciser,  en  le  délimitant  strictement,  un  espace.  Or  les 
qualités  doivent  être,  pour  cette  fonction  de  précision,  la  fermeté  et  la  netteté,  toutes 
deux  contenues  dans  un  seul  principe,  la  simplicité;  simplicité  d’exposition  dans  la 
forme,  le  mouvement  et  la  couleur. 
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Que  les  concurrentes  jettent  un  coup  d’œil  sur  quelques  monuments  ornementaux 
d'Orient,  quelques  étoffes,  quelques  faïences  persanes,  par  exemple,  ou  quelques 
décorations  murales,  et  elles  seront  immédiatement  frappées  de  la  richesse  d’effet 
qu'ont  obtenue  ces  maîtres  de  la  musique  des  yeux  par  des  moyens  si  simples;  la  même 
forme  répétée  et  alternée  par  une  ou  deux  autres  au  plus,  disposées  à intervalles  très 
rapprochés,  absolument  symétriques  et  rythmés  invariablement  par  un  mouvement 
de  tiges  et  d’attaches  très  fermes  sur  lesquelles  viennent  se  greffer  sans  effort 
d'imprévu  chaque  motif  en  des  silhouettes  très  lisibles  à distance,  et  dans  lesquelles 
se  perd  en  masse  compacte,  par  un  procédé  d’enveloppement  et  d’encadrement  systé- 
matique, chaque  détail  intégrant  de  forme  et  de  couleur  qui  doit  intéresser  de  près, 
mais  sans  jamais  nuire  à l’aspect  de  l’ensemble  une  fois  son  point  précisément  déter- 
miné de  vision  dépassé. 

Quand  elles  auront  étudié  tout  cela  avec  patience  et  amour  — je  dirais  presque 
avec  religion  — elles  seront  convaincues  que  l’ornementalité  est  une  science  autant 
qu’un  art; 

Que  l'ornement  est  une  seconde  nature  végétale,  créée  par  l’humanité  et  divisée  par 
elle  en  une  série  de  jardins  tout  spécialement  cultivés  en  vue  d’un  rendement  distinct; 

Qu'il  ne  suffit  donc  pas  pour  faire  un  joli  bouquet  de  cueillir  ces  fleurs  au  hasard 
pour  les  grouper  à sa  fantaisie,  mais,  au  contraire,  qu’il  faut  étudier  et  tâcher  de  saisir 
les  secrets  mystérieux  d’idéale  beauté  de  la  magique  horticulture  ornementale  d'Orient, 
berceau  de  toutes  les  splendeurs  de  la  musique  des  yeux. 

Edme  COUTY. 


LA  DÉCORATION  DANS  L’AMEUBLEMENT 

( 2e  article)'. 


partir  de  i55o  environ,  — on  ne  peut 
attribuer  une  valeur  absolue  à cette  date, 
mais  il  faut  bien  cependant  en  fixer  une,  — 
il  se  produit  dans  la  décoration  du  mobi- 
lier français  un  changement  très  notable. 
Jusque-là,  nous  n'avions  guère  connu  l’anti- 
quité classique  que  par  de  médiocres  imitations 
italiennes;  mais,  vers  le  milieu  du  xvic  siècle, 
nos  architectes  se  mettent  à leur  tour  à visiter 
l’Italie,  à étudier  par  eux-mêmes  Vitruve.  De 
cette  étude  naît  un  style  particulier  d’architec- 
ture française,  rappelant  par  certaines  formes 
l’architecture  antique  et,  par  conséquent,  ce  qui  avait  servi  d’intermédiaire 
entre  nous  et  l’antiquité  classique,  c’est-à-dire  l’architecture  italienne,  mais 
a}rant  cependant  un  style  tout  à fait  personnel. 

Il  est  évident  qu’on  ne  peut  accuser  des  artistes  comme  Jean  Goujon,  comme 
Androuet  Du  Cerceau,  de  s’être  mis  à la  remorque  des  Italiens  de  leur  époque, 
comme  de  simples  huchiers  de  la  cour  de  Louis  XII  ou  de  François  Ier.  En 
étudiant  par  eux-mêmes  les  monuments  antiques,  en  les  mesurant,  en  les  dessinant, 
en  refaisant  exactement  le  même  travail  qu’avaient  fait  les  artistes  italiens  du 
xve  siècle,  ils  ont  créé  un  style  français  inspiré  de  l’antiquité,  mais  absolument 
spécial  à notre  pays. 

Ce  style,  ils  ne  l’ont  pas  appliqué  seulement  à la  construction  d’édifices 
somptueux,  mais  aussi  à la  décoration  du  mobilier,  et  c’est,  en  somme,  aux  archi- 
tectes français  seuls  que  nous  devons  la  renaissance  du  mobilier  à partir  de  i55o. 

L’artiste  qui,  sans  contredit,  a joué  le  rôle  le  plus  important  dans  cette 
renaissance,  c’est  Jacques  Androuet  Du  Cerceau.  Je  n’ignore  pas  que,  si  l’on  s'en 
rapportait  strictement  à la  date  d’un  certain  nombre  de  monuments, *il  faudrait 


I.  Voyez  la  Revue  des  Arts  décoratifs,  XVIII*  année,  p.  6. 
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mettre  en  tête  de  cette  liste  le  nom  de  Jean  Goujon,  car  c’est  lui  qui,  avant  i55o, 
a donné  les  modèles  des  portes  de  l’église  de  Saint- Maclou,  de  Rouen,  modèles 
qui  marquent  une  véritable  révolution  dans  les  traditions  de  la  sculpture  sur  bois. 
Mais  si  Jean  Goujon  a pu  exercer  une  influence  sur  la  sculpture  et  l’architecture 
appliquées  à la  décoration  du  mobilier,  il  n’a  point  joui  de  la  même  vogue  que 
Du  Cerceau  : ce  dernier  s’est  fait  connaître  partout  par  les  nombreux  modèles 
qu’il  a dessinés,  gravés  ou  fait  graver  sous  ses  yeux. 

Si  j’insiste  sur  ces  séries  de  modèles  dessinés  ou  gravés  par  un  Du  Cerceau, 
si  je  mentionne  aussi  les  modèles  d’un  Hugues  Sambin,  le  fameux  huchier, 


Stalles  de  l’église  de  la  Trinité,  à Vendôme. 
Commencement  du  xvte  siècle. 


architecte,  ingénieur  de  Dijon,  modèles  qui  appartiennent  à une  époque  plus 
avancée  du  xvie  siècle,  ce  n’est  pas  sans  raison  : dans  l’histoire  du  développement 
de  l’art  français  depuis  le  xvie  siècle,  ces  modèles,  dessinés  ou  gravés  par  des 
architectes  ou  sous  leur  direction,  ont  joué  un  rôle  prépondérant;  j’imagine,  et 
j’ai  quelques  raisons  pour  cela,  que  c’est  précisément  parce  que  nous  avons 
abandonné  cette  tradition,  que  nous  avons  délaissé  les  modèles  dessinés  par  des 
architectes  pour  une  foule  d’objets  d’art  industriel,  que  nous  en  sommes  arrivés 
à ne  plus  pouvoir  nous  diriger  et  à ne  pouvoir  créer  un  style  raisonné  et 
personnel. 

Car,  en  somme,  les  architectes,  quelque  fantaisie,  je  dirais  presque  quelque 
dérèglement  qu’ils  puissent  apporter  à leurs  conceptions,  sont  toujours  obligés 
de  tenir  compte  de  certaines  lois,  de  tenir  compte  de  la  nature  des  matériaux 
employés,  de  leur  force,  de  leur  résistance;  ils  sont  obligés  de  ne  rien  faire  sans 
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raisonnement.  Tandis  que  les  peintres  — et  ici,  bien  entendu,  il  est  tout  à fait 
éloigné  de  ma  pensée  de  faire  aucune  personnalité  — se  peuvent  passer  des 
fantaisies  dans  lesquelles  le  raisonnement  n’a  rien  à voir;  et  c’est  à cause  de  cela 
que  le  peintre  peut  être,  dans  un  grand  nombre  de  cas,  un  très  mauvais  guide 
pour  la  création  d’objets  d’art  décoratif  : une  fois  que  le  peintre  a recouvert  une 
toile,  un  mur  ou  un  papier  de  tons  plus  ou  moins  harmonieux,  son  rôle  est  fini. 
Que  l’objet  ainsi  peint  ou  dessiné  soit,  en  réalité,  inexécutable,  peu  lui  importe; 
il  a créé  une  chose  pittoresque  et  cela  suffit.  En  réalité,  au  point  de  vue  des  arts 
décoratifs,  c’est  l’architecture  qui  doit  avoir  le  pas  sur  tous  les  autres  arts  ; nos 
pères,  les  gens  du  Moyen-Age,  avaient  subordonné  tout  à l’architecture,  et  la 
meilleure  démonstration  de  la  justesse  de  leur  sentiment  se  trouve  dans  les 
admirables  œuvres  qu’ils  nous  ont  laissées.  Et  en  cela  ils  suivaient,  inconsciem- 
ment peut-être,  les  traces  de  l’antiquité  classique.  A mon  avis,  c’est  à des 
architectes  et  à des  architectes  seuls  qu’il  faudrait  demander  de  créer  des 
modèles  d’art  décoratif;  ou  tout  au  moins  l'architecte  devrait  imposer  sa 
direction  dans  toute  œuvre  décorative. 

Ces  modèles,  dessinés  par  des  artistes  tels  que  Du  Cerceau  et  Sambin,  ont  été 
si  généralement  répandus  que,  quelques  efforts  qu’on  ait  faits  dans  ces  dernières 
années  pour  tâcher  de  reconnaître  la  provenance  des  meubles  anciens  et  recon- 
naître les  caractères  spéciaux  aux  écoles  provinciales,  il  a bien  fallu  se  rendre  à 
l’évidence  et  reconnaître  l’inanité  de  pareilles  recherches.  Une  enquête  appro- 
fondie et  menée  scientifiquement  a amené  à reconnaître  qu’en  réalité,  chez  nous, 
au  xvie  siècle,  pour  l’ameublement,  il  n’y  a pas  eu,  à proprement  parler,  d’écoles 
provinciales.  Il  y avait  des  centres  de  fabrication,  cela  ne  saurait  être  douteux, 
où  l’on  sculptait  en  grand  nombre  des  œuvres  de  hucherie  ; mais,  à partir  de  1 55o, 
tous  les  centres  ont  été  plus  ou  moins  tributaires  au  point  de  vue  du  style  de  ces 
recueils  de  modèles  dessinés  ou  gravés  qui,  dans  la  plupart  des  cas,  provenaient 
de  l’Ile-de-France,  c’est-à-dire  du  pays  où  vivait  surtout  la  cour,  du  pays  où,  par 
conséquent,  se  trouvait  développée  au  plus  haut  point  l’activité  artistique.  En 
sorte  qu'actuellement  j’estime  impossible  de  distinguer  un  meuble  fait  à Dijon 
d’un  meuble  fait  à Lyon,  et  même,  dans  certains  cas,  d’un  meuble  fait  à Paris. 
Tout  ce  qu’on  peut  légitimement  admettre,  c’est  que  les  meubles  sculptés  à Lyon 
ou  dans  le  Midi  de  la  France  ont  subi  d’une  manière  plus  directe  l’influence  des 
ateliers  bourguignons,  tandis  que  ces  mêmes  ateliers  ont,  pour  ainsi  dire,  servi 
d’intermédiaires  pour  transporter  dans  le  Midi  le  style  des  dessins  de  Du  Cerceau 
ou  des  autres  modèles  créés  dans  l’Ile-de-France. 

Ces  mêmes  traditions,  nous  les  retrouvons  encore  au  xvn®  siècle,  et  l’on  peut 
dire,  sans  crainte  de  se  tromper,  que  c’est  grâce  à l’existence  de  ces  recueils  de 
modèles,  destinés  à servir  aussi  bien  à la  décoration  du  mobilier  qu’à  toute 
espèce  d’objets  comportant  une  ornementation,  qu’on  doit  l’unité  de  style  qui 
caractérise  tout  notre  art  à partir  du  xvi®  siècle. 

Je  sais  bien  qu’on  a prétendu  qu’à  certaines  époques  de  notre  histoire, 
certains  styles  avaient  été  imposés  par  une  cour,  par  un  souverain.  La  chose  est 
vraie  en  soi  parce  que  ce  souverain  et  cette  cour  faisaient  exécuter  un  certain 
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nombre  de  travaux  qui  mettaient  ces  styles  en  relief  et  permettaient  à tous  ces 
modèles  de  se  développer  et  d’être  mis  à exécution.  Mais  je  crois  qu’au  fond 
cette  unité  de  style  est  due  surtout  à l’existence  non  interrompue  de  recueils 
de  modèles,  et,  en  somme,  pour  le  xvne  siècle,  la  chose  est  assez  facile  à 
vérifier;  il  me  suffira  de  rappeler  les  noms  d’un  Bérain,  d’un  Le  Pautre,  d’un 
Le  Brun.  Et  leurs  modèles,  ou  gravés  ou  dessinés,  fournissent  des  matériaux 
non  seulement  pour  le  mobilier  ou  la  décoration  intérieure,  mais  encore  pour 
toutes  sortes  d’objets  d’art,  depuis  une  cheminée  jusqu’à  une  poignée  d’épée  ou 
un  boîtier  de  montre.  Et  cette  tradition  s’est  maintenue  au  xvme  siècle. 

Aujourd’hui  le  salut  est  dans  le  retour  à des  recueils  analogues  dont  la 


création  serait  l’œuvre  d’architectes.  Tout  serait-il  bon  dans  des  réunions 
de  ce  genre?  Non,  assurément;  mais,  à côté  de  conceptions  dont  quelques-unes 
seraient  peut-être  un  peu  baroques,  il  s’en  trouverait  certainement  de  fort  bien 
raisonnées.  Dans  tous  les  cas,  ce  n’est  qu’à  l’aide  de  recueils  ainsi  conçus  qu’on 
verra  poindre  et  se  développer  ce  tameux  style  moderne,  à la  recherche  duquel 
on  s’est  mis  depuis  quelque  temps,  avec  plus  de  bonne  volonté  peut-être  que 
de  bonheur.  Ce  n’est  pas  en  dessinant  isolément,  et  sans  s’inquiéter  du  milieu  où 
il  devra  prendre  place,  le  modèle  d’un  objet,  d’un  style  plus  ou  moins  éclectique, 
puis  en  faisant  un  autre  modèle  pour  un  autre  objet  d’un  autre  style  encore, 
qu’on  créera  un  style  homogène.  Demandez  à un  architecte  ou  à un  peintre 
une  série  de  motifs  pouvant  servir  à décorer  des  objets  quelconques,  appliquez 
ces  dessins;  vous  pouvez  être  certain  que  tous  ces  motifs  dessinés  par  le  même 
artiste,  transcrits  pour  décorer  des  objets  différents,  imprimeront  à tous  les  objets 
un  même  style.  Ce  style,  au  moment  où  il  sera  employé,  vous  ne  le  reconnaîtrez 
peut-être  pas,  car  on  ne  reconnaît  pas  aisément  le  style  de  son  époque;  mais 
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dans  dix  ou  quinze  ans  vous  le  percevrez  clairement  et,  en  face  d’un  objet, 
vous  direz  : cela  est  de  tel  ou  tel.  Et  il  n’est  pas  d’ailleurs  nécessaire  que  ce 
style  soit  absolument  original  : le  style  de  Bérain  ne  peut  pas  avoir  cette 
prétention,  et  cependant  il  est  très  caractéristique. 

A la  fin  du  xvme  siècle,  il  s’est  produit  dans  le  développement  de  notre  Art 
national  un  temps  d’arrêt:  un  fossé  s’est  creusé  entre  l’ancienne  France  et  la 
nouvelle;  ce  fossé,  depuis  de  longues  années,  on  cherche  à le  combler,  et  c’est 
une  mission  que  s’est  imposée  la  Société  de  l’Union  centrale  des  Arts  décoratifs. 
Mais,  pour  accomplir  cette  tâche,  est-il  nécessaire,  comme  on  l’a  dit  tout  d’abord, 
d’étudier  tous  les  objets  anciens?  Doit-on,  au  contraire,  faire  table  rase  du  passé 
et  se  contenter  d’apprendre  quelques  principes  de  dessin,  puis  se  mettre  brave- 
ment à créer  en  ne  consultant  que  la  nature  ? 

Les  deux  systèmes  peuvent  avoir  du  bon,  et,  dans  certains  pays,  le  second  a 
produit  d'excellents  résultats.  Cependant,  comme  je  le  disais  en  commençant 
cette  conférence,  faut-il  de  gaîté  de  cœur  renoncer  à tous  les  principes  anciens, 
à toutes  les  notions  qui  ont  été  accumulées  pendant  des  siècles  par  nos  prédé- 
cesseurs ? Pour  ma  part,  je  ne  l’admets  pas.  Mais,  dans  une  recherche  de  ce 
genre,  en  s’efforçant  de  créer  des  modèles,  il  faudrait  se  détacher  plus  que  nous 
ne  le  faisons  aujourd’hui  des  caprices  de  la  littérature,  qui  a déjà  joué  à l’art  déco- 
ratif un  grand  nombre  de  tours.  Je  vous  parlais  en  passant,  tout  à l’heure,  du  style 
des  pendules  de  1 82 5 ; ces  pendules  de  1825  sont  des  produits  littéraires,  et  je 
crains  qu’aujourd’hui  encore,  permettez-moi  de  vous  le  dire,  nous  ne  nous  lais- 
sions bien  souvent  conduire  en  art  par  la  littérature;  nous  nous  enthousiasmons 
pour  des  créations  charmantes,  qui  touchent  parfois  l’âme  et  la  plume  de  gens 
qui  y découvrent  beaucoup  de  qualités  qui  ne  sont  guère  que  des  ressouvenirs, 
qui  sont  des  pièces  uniques,  des  caprices  d’artistes  qui  ne  peuvent  avoir  sur  le 
développement  subséquent  de  l’art  décoratif  une  influence  très  salutaire.  Ces 
objets  uniques,  curieux,  beaux  même,  qui  font  la  joie  de  quelques  délicats,  sont 
déjà  des  objets  de  musée  au  moment  où  on  les  crée,  c’est-à-dire  des  objets  morts. 
Si  j’étais  artiste  ou  artisan,  mon  ambition  ne  serait  pas  de  donner  naissance  à 
des  curiosités,  à des  bibelots,  à des  plantes  destinées  à prendre  place  dans  un 
herbier,  mais  à des  plantes  plus  robustes.  Ces  bibelots  ont  existé  à toutes  les 
époques  de  l’Art,  mais  l’Art  n’en  est  point  fait;  on  n’étudie  point  la  nature 
uniquement  sur  les  monstruosités  qu’on  recueille  dans  les  muséums,  mais  d’après 
les  êtres  complets,  capables  de  vivre,  de  se  développer,  de  se  reproduire.  Et, 
pour  en  revenir  à ce  que  je  disais  plus  haut,  ces  œuvres,  si  belles  qu’elles  soient, 
sont  surtout  des  œuvres  littéraires.  Il  nous  faut  créer  des  objets  pratiques,  et 
c’est  en  cela  que  l’imitation  bien  entendue  des  anciens  peut  nous  guider,  des 
objets  qui  se  puissent  rattacher  à tout  un  ensemble  décoratif,  y avoir  leur  utilité, 
mais  non  y prendre  place  dans  une  vitrine. 

Et  ceci  me  ramène  encore  à la  question  des  modèles.  Ce  n’est  pas  en  créant 
un  sucrier,  une  carafe,  une  lampe  qu’on  créera  un  nouvel  art  décoratif;  il  faudrait 
créer  des  modèles  qui  puissent  servir  à décorer  un  sucrier,  une  carafe,  une 
lampe,  en  inspirer  la  forme,  et  ce  jour-là  on  aura  un  style  personnel  et  nouveau. 
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On  a parlé,  au  point  de  vue  de  la  création  possible  d’un  style,  de  la  protec- 
tion que  l’État  pourrait  utilement  accorder  aux  arts  décoratifs,  protection  qui 
remplacerait,  à l’heure  actuelle,  celle  que  leur  pouvait  autrefois  accorder  le 
souverain.  Personnellement,  je  ne  suis  pas  très  partisan  de  la  protection  de 
l’État;  je  crois  même  qu’en  art,  l’idéal  serait  de  s’en  passer  complètement;  en 
tout  cas,  c’est  un  mauvais  service  à rendre  aux  artistes  que  de  faire  toujours  luire 
à leurs  yeux  cette  protection  qui  ne  peut  être  que  très  peu  efficace.  Mais  cepen- 
dant, au  point  de  vue  qui  nous  occupe,  il  y a un  moyen  de  rendre  ce  patronage 
utile.  Depuis  plusieurs  années  déjà,  les  arts  décoratifs  se  sont  faits  dans  les 


Coffre  français.  Commencement  du  xvie  siècle. 
(Musée  de  Tours.) 


Salons,  d’ou  ils  étaient  autrefois  rigoureusement  écartés,  une  fort  belle  place. 
La  résistance,  peu  éclairée,  a été  opiniâtre  et  n’a  été  brisée  qu’après  une  lutte 
acharnée.  Après  les  Salons,  l’art  décoratif  a conquis  les  musées  et  aujourd’hui 
le  Luxembourg  lui  est  libéralement  ouvert.  Il  y a vingt  ans,  exposer  près  des 
tableaux  ou  des  sculptures  un  pot  de  faïence,  un  vase  de  terre  ou  d’étain,  aurait 
paru  un  de  ces  crimes  de  lèse -esthétique,  une  véritable  monstruosité  qui  eût 
occasionné  une  levée  de  boucliers  de  ceux  qui  se  croient  naïvement  en  posses- 
sion du  grand  Art.  Il  y a donc  progrès  et  progrès  réel  de  ce  côté;  mais,  pour 
ma  part,  si  je  suis  content  de  ce  résultat  de  très  généreux  efforts,  je  ne  suis  pas 
sans  avoir  quelques  inquiétudes  au  sujet  de  cette  introduction  hâtive  dans  nos 
musées  de  productions  pour  lesquelles  je  souhaiterais  autre  chose.  Je  crains,  et 
je  ne  suis  pas  le  seul,  que  les  artistes  soient  de  la  sorte  amenés  à fabriquer  des 
objets  de  vitrine  et  de  collection,  des  objets  morts,  je  le  répète,  qui  vont  être  le 
lendemain  de  leur  naissance  dans  la  même  situation  que  des  œuvres  fabriquées 
il  y a cinq  ou  six  cents  ans.  Ces  dernières  ont  gagné  et  bien  gagné  par  un  long 
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usage  cette  retraite  obligée  et  qui,  au  surplus,  n’est  que  la  suprême  consécration, 
comme  objets  d’art  ou,  plus  souvent,  comme  objets  de  curiosité  d’un  petit  nombre 
d’entre  eux.  L’apothéose  promise  hic  et  mine  à ces  objets  modernes  détourne  les 


Stalles  de  l'ancienne  cathédrale  de  Saint-Pol-de-Léon. 
Commencement  du  xvie  siècle. 


artistes  des  conceptions  vraiment  pratiques.  Parmi  ces  conceptions  qui  prennent 
annuellement  place  aux  Salons,  il  y en  a d’excellents,  qui  témoignent  de  beau- 
coup de  recherches,  d’une  très  grande  habileté  technique,  d’un  goût  parfait; 
mais  il  y en  a aussi  qui  ne  sont  que  des  fantaisies  plus  ou  moins  décoratives 
qui  ne  peuvent  être  d’aucune  utilité  : tel  vase  ne  pourra  jamais  servir,  tel  meuble 
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ferait  le  désespoir  de  celui  qui  l’introduirait  étourdiment  dans  son  intérieur. 
Il  faudrait  que  ces  artistes,  qui  ont  un  immense  talent,  je  le  reconnais  avec 


Stalle  à trois  places.  Commencement  du  xvic  siècle. 

(Église  de  Saint-Leu-d’Esserent.) 

plaisir,  fussent  guidés  par  des  modèles  qui  les  fissent  souvenir  à tous  les 
instants  qu’un  art  décoratif  véritable  ne  se  compose  pas  de  fantaisies  plus 
ou  moins  ingénieuses,  bonnes  à prendre  place  dans  un  atelier  de  peintre,  mais 
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de  pièces  de  mobilier  destinées  à l’usage  de  nos  contemporains  et  à l’embellisse- 
ment de  leur  existence. 

Pour  les  petits  objets,  il  sera  peut-être  assez  difficile  de  rendre  du  jour  au 
lendemain  les  artistes  raisonnables.  En  ce  qui  concerne  le  mobilier  proprement 
dit,  il  y a un  moyen  de  les  assagir  complètement,  et  c’est  là  que  la  protection  de 
l’État  peut  être  efficace.  Nous  possédons  encore  en  France  un  très  riche  mobilier 
national,  composé  en  grande  partie  de  reliques  du  passé.  Combien  durera-t-il  ? 
Pas  longtemps  probablement,  si  l’on  n’y  met  ordre  au  plus  tôt  ; j’imagine,  du  train 
dont  le  gaspillage  s’accentue  chaque  jour,  que,  dans  trente  ou  quarante  ans,  le 
mobilier  national  aura  vécu;  mais  ce  n’est  pas  de  ce  point  délicat  que  j’ai  à 
m’occuper  ici.  Ce  qu’on  peut  trouver  au  moins  bizarre,  c’est  que,  alors  qu’un 
certain  nombre  de  nos  palais  nationaux  servent  encore  aujourd’hui  d’habitation, 
ou  ait  conservé  l’habitude  de  les  meubler  à l’ancienne  mode.  Je  sais  bien  qu’on 
m’objectera  qu’il  faut  mettre  le  contenu  en  harmonie  avec  le  contenant,  mais  ce 
n’est  là  qu’une  vérité  relative  dans  l’espèce;  combien  d’anciens  appartements 
dans  le  style  de  Louis  XIII  ou  de  Louis  XIV  ont  reçu  des  meubles  Louis  XVI  ou 
même  du  premier  Empire?  Donc,  nous  avons  maintenant  un  Président  de  Répu- 
blique et  nous  meublons  ses  appartements  tantôt  en  style  Louis  XIV,  tantôt 
en  style  Louis  XV,  tantôt  en  style  Louis  XVI.  On  trouve  cela  tout  naturel;  je 
déclare  la  chose  absurde,  et  j’y  trouve  une  preuve  indéniable  du  peu  d’intérêt 
qu’en  France  on  porte  aux  arts.  Imagine-t-on  la  cour  de  Louis  XIV  meublée 
à la  mode  de  l’époque  de  Louis  XII,  de  François  Ier  ou  de  Henri  III  ? Pourquoi 
ce  qui  aurait  assurément  choqué  au  xvn*  siècle  nous  paraîtrait -il  raisonnable 
aujourd’hui  ? 

C’est  là,  en  réalité,  que  se  pourrait  efficacement  produire  l’intervention  de 
l'Etat.  La  protection  de  l’Art  venait  d’en  haut  autrefois  ; il  en  peut  être  aujour- 
d’hui, dans  une  certaine  mesure,  de  même.  Du  moment  que  nous  possédons  des 
palais  nationaux  qui  sont  effectivement  habités,  meublons -les  en  meubles  de 
style  de  notre  époque.  Tout  le  monde  s’en  trouvera  mieux  : d’abord,  les  artistes, 
qui  pourront  montrer  définitivement  s’ils  sont  capables  de  créer  un  mobilier 
digne  de  ce  nom;  puis  les  personnes  qui,  par  leurs  fonctions,  sont  tenues 
d’habiter  ces  palais.  Croit- on  que  notre  costume  moderne  s’accommode  facile- 
ment de  ce  voisinage  d’un  mobilier  ancien?  Croit-on  que  nos  habits  de  drap,  de 
teintes  sombres,  s’accommodent  du  voisinage  des  meubles  de  Beauvais? 

11  y a là  beaucoup  à faire,  et  certainement  on  pourrait,  dans  ce  sens, 
accorder  aux  arts  décoratifs  une  partie  de  cette  assistance  de  l’État  sur  laquelle 
bien  souvent,  et  à tort,  on  compte  trop.  C’est  une  mine  de  travaux  et  d’expé- 
riences des  plus  intéressantes  à entreprendre.  Une  telle  conception  présente  ce 
double  avantage  de  permettre  à nos  artistes  de  se  développer,  de  créer  de 
grandes  choses  dignes  de  leur  talent,  de  sortir  de  ces  petites  conceptions  qui 
jusqu’ici  semblent  les  avoir  absorbés  parce  que  — disons  le  mot  — ils  n’ont 
qu’une  clientèle  très  restreinte  ; puis  de  permettre  de  mettre  définitivement  à 
1 abri  les  richesses  admirables  du  garde-meuble  de  France,  qui,  employées  à 
tous  les  usages,  usées,  restaurées  souvent  si  maladroitement,  donneront  dans 
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cinquante  ans  une  assez  piètre  idée  de  ce  qu’a  été  le  mobilier  des  rois  de  France. 
Arrêter  une  véritable  dilapidation  de  nos  trésors  d’art,  créer  un  musée  unique 
au  monde  et  permettre  peut-être  à la  tradition  de  l’art  français  de  renaître  de 
ses  cendres,  de  prendre  un  nouvel  essor,  il  y a là  de  quoi  tenter  ceux  qui 
dans  notre  pays  sont  chargés  de  veiller  aux  destinées  de  l’Art. 


Dressoir  style  d’Androuet  Du  Cerceau.  Ile-de-F rance.  Époque  de  Charles  IX. 
(Ancienne  collection  Gavet.) 


Et  puis,  en  dehors  de  toutes  ces  considérations,  j’avoue  que  je  ne  serais  pas 
fâché  de  voir  nos  artistes  aux  prises  avec  un  problème  de  ce  genre  : la  création 
d’un  mobilier  très  décoratif  et  très  riche,  destiné  à prendre  place  dans  de  véri- 
tables palais.  Nous  avons  vu  déjà  des  mobiliers  modernes  de  salon,  de  chambre  à 
coucher,  de  salle  à manger,  tout  cela  dans  des  proportions  très  modestes,  un  peu 
étriquées  et  conformes  à nos  vilaines  habitudes  modernes,  qui  nous  forcent  à 
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vivre  dans  un  espace  de  quelques  mètres  carrés.  Je  voudrais  voir  les  artistes 
modernes  en  face  d'une  véritable  architecture,  s’essayer  à la  création  d’un 
mobilier  destiné  à meubler  un  monument  et  non  une  maison  de  rapport.  Le  jour 
où  ils  auront  résolu  ce  problème,  on  peut  être  certain  que  le  mobilier  courant 
sera  ainsi  trouvé;  tous  les  meubles  du  xviii®  siècle  ne  sont  ni  d’un  Cressent  ni 
d’un  Riesener  : tous  ont  un  style  personnel. 

Mais  dans  la  perspective  que  je  fais  entrevoir,  on  va  se  trouver  en  face  de 
la  difficulté  que  je  signalais  tout  à l’heure:  l’absence  de  modèles.  Eh  bien! 
adressez-vous  aux  architectes,  suivez  la  voie  qui  a déjà  été  suivie  autrefois  par 
l’Art  français.  Il  est  certain  que  le  jour  où  l’on  voudra  faire  un  mobilier  pour 
une  partie  du  château  de  Fontainebleau  ou  pour  le  palais  de  l’Élysée,  il  faudra 
demander  des  dessins  aux  architectes,  et  ce  jour- là,  j’en  ai  la  conviction,  on  aura 
un  style  d’ameublement.  Ce  style  sera  ce  qu’il  sera,  il  y entrera  plus  ou  moins 
d’éléments  anciens,  mais  il  existera,  et  c’est  le  principal.  Et  le  jour  où  nous 
aurons  un  style  pour  l’ameublement,  nous  ne  serons  pas  loin  d’avoir  trouvé  un 
style  pour  tout  le  reste  qui,  en  somme,  n’est  que  l'accessoire  de  l’ameublement. 
C’est  ainsi  que  seront  renouées  les  traditions  de  l’art  décoratif  en  France;  c’est 
par  les  architectes  que  cet  art  a vécu,  ce  n’est  que  par  eux  qu’il  peut  renaître  et 
prendre  une  nouvelle  vigueur. 

J’entrevois  d’ici  les  mille  et  mille  objections  qu'on  ne  manquera  pas  de  faire 
à ce  système;  mais  les  peintres  n’ont-ils  pas,  depuis  quelque  temps,  réussi  à 
transformer  complètement  la  décoration  murale  : la  nature,  sous  les  espèces  des 
fleurs  et  des  feuillages,  les  a heureusement  inspirés,  et  ils  sont  parvenus  à trans- 
former quelque  chose  qui  paraissait  intransformable  et  à créer  un  art  incontes- 
tablement original;  étoffes  et  papiers  de  tentures  sont  absolument  différents  de 
ce  qu’ils  étaient  il  y a vingt-cinq  ans.  Ne  peut-on  supposer  que  le  même  rôle  est 
réservé  aux  architectes  au  point  de  vue  du  mobilier,  de  ses  formes,  de  son 
adaptation  aux  usages  modernes?  Quelques-uns  d’entre  eux  s’appliquent  déjà  à 
résoudre  ce  difficile  problème,  et  leurs  premiers  essais  font  bien  présager  de 
l’avenir;  et  tous  ces  modèles  ne  sont  créés  que  pour  habitations  de  proportions 
relativement  modestes.  J’imagine  que  leur  talent  prendrait  un  bien  autre  essor, 
pourrait  s’alléger  de  bien  des  mesquineries,  de  bien  des  bizarreries  réclamées 
par  les  médiocres  proportions  des  habitations  qu’ils  veulent  embellir,  le  jour  où 
il  aurait  à lutter  avec  une  décoration  monumentale.  Ce  que  nous  avons  vu 
jusqu’ici  me  semble  être  un  sûr  garant  du  succès  de  l’avenir,  si  cet  avenir  est 
ouvert  aux  artistes. 

En  ce  qui  concerne  l’étude  des  monuments  anciens,  voulez-vous  me  permettre 
de  vous  faire  un  aveu?  J’aime  beaucoup  les  monuments  anciens,  et  il  ne  peut  en 
être  autrement  puisque  je  suis  archéologue.  Mais  cependant  je  crois  qu’il  y a 
quelque  chose  de  vrai  dans  les  reproches  qu’on  adresse  à ceux  qui  les  étudient 
trop  exclusivement.  Il  y a façon  et  façon  de  les  étudier.  Je  crois  qu’il  est  plutôt 
mauvais  pour  des  artistes,  dessinateurs,  modeleurs,  ciseleurs,  qui  se  destinent  à 
pratiquer  l’art  appliqué  à l’industrie,  d’étudier  en  particulier  un  seul  objet.  Ils 
sont  amenés,  étant  données  les  conditions  présentes  de  la  fabrication  et  la  facilité 
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qu’on  a à écouler  un  objet  qui  n’est  qu’un  pastiche,  à faire  une  simple  imitation 
d’un  monument  ancien,  et  c’est  là  pour  l’esprit  une  fort  mauvaise  discipline. 
Mais  si  l’artiste  prend  seulement  dans  l’étude  des  monuments  anciens  les  parties 
qui  lui  peuvent  être  utiles  pour  son  art,  c’est-à-dire  les  procédés  techniques,  en 
tant  que  ces  procédés  techniques  peuvent  s’accorder  avec  la  fabrication  d’au- 
jourd’hui ; l’habitude  de  concevoir  un  objet  original  d’après  un  modèle  ou  une 
série  de  modèles;  en  un  mot,  s’il  refait  toutes  les  opérations  mentales  que  faisait 
l’artisan  d’autrefois,  alors  l’étude  des  monuments  anciens  peut  lui  être  d’un 


Coffre  français.  Seconde  moitié  du  xvi*  siècle. 
(Musce  d’Orléans.) 


grand  secours.  Mais,  je  le  répète,  il  faut  que  ces  monuments  anciens  jouent 
auprès  de  nos  artistes  modernes,  dans  la  mesure  du  possible,  le  rôle  que  jouaient 
les  modèles  auprès  des  artistes  du  xvie  siècle.  11  n’y  a peut-être  pas  un  meuble 
du  xvi®  siècle  aujourd'hui  existant  qui  reproduise  exactement  un  modèle  de  Du 
Cerceau.  On  pourrait  croire  que  si  nous  ne  possédons  aucune  de  ces  reproduc- 
tions exactes  de  modèles  connus,  c’est  que  beaucoup  de  meubles  du  xvie  siècle 
ont  été  détruits.  Telle  n’est  pas  la  raison  de  cette  absence.  C’est  que  jamais  il  ne 
serait  venu  à l’idée  d’un  huchier  du  xvie  siècle  de  copier  ligne  pour  ligne  une 
estampe  ou  un  dessin.  Il  avait  sous  les  yeux  un  recueil  composé  de  douze  ou 
quinze  modèles;  il  les  combinait  d’une  manière  absolument  personnelle  et 
exécutait  lui-même  un  meuble  qui  devenait  à son  tour  une  œuvre  originale.  Le 
style  seul  appartenait  à l’artiste  créateur  des  modèles;  mais  que  de  modifications 
n’avait-il  pas  subies  en  route  ! 

Il  faudrait  donc  que  de  l’étude  des  monuments  anciens  nos  artistes  puissent 
tirer  exactement  le  même  profit  que  les  artistes  du  xvi'  siècle  de  l’étude  des 
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modèles  créés  par  leurs  contemporains;  il  faudrait  qu’ils  prissent  l’habitude  de 
choisir  dans  une  œuvre  ancienne  ce  qui  peut  convenir  à une  nouvelle  destination, 
en  y introduisant  les  quelques  modifications  nécessaires.  Quant  à la  copie  servile 
de  l’objet  ancien,  elle  est  absolument  détestable  ; elle  ne  peut  que  déshabituer 
de  réfléchir  les  artistes  et  les  amener,  par  conséquent,  à la  stérilité.  Si  donc  les 
artistes  d’aujourd’hui  doivent  connaître  les  modèles  anciens,  et,  dans  certains 
cas,  en  faire  usage,  ils  ne  doivent  en  prendre  absolument  que  la  moelle;  et 
comme  le  voisinage  des  objets  anciens  est  pour  eux  très  dangereux,  parce  que, 
pour  toutes  sortes  de  raisons,  il  est  très  difficile  de  ne  pas  céder  à la  tentation  de 
faire  du  faux,  je  crois  que,  dans  la  plupart  des  cas,  ils  ne  devraient  connaître 
ces  objets  anciens  que  par  l’intermédiaire  d’artistes  assez  robustes,  ayant  assez 
de  volonté  et  de  talent  personnel  pour  extraire  précisément  cette  moelle  des 
objets  anciens  et  la  présenter  aux  artisans.  Ce  serait  une  nourriture  plus 
facile  à assimiler,  en  tout  cas  déjà  préparée  et  interdisant  le  pastiche.  Je  crois 
que  c'est  encore  un  rôle  qui  revient  de  droit  à l’architecte  parce  que,  seul  à notre 
époque,  l’architecte  a conservé,  par  nécessité  de  métier,  l'habitude  de  raisonner 
tousses  travaux;  lui  seul,  à mon  avis,  peut  créer  de  nouvelles  formes  et  créer 
véritablement  un  style. 

E.  MOL1NIER. 
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n 1891,  à Palma  de  Majorque,  au  pays  même  des  majo- 
liques,  on  pouvait  voir  chez  le  consul  d’Angleterre  une 
salle  étrange  et  merveilleuse. 

Pendant  les  nuits  tièdes  où  le  ciel  se  remplissait 
d’étoiles,  il  suffisait  d'une  lampe  pour  voir  dans  cette 
salle  les  murs  s’allumer  à leur  tour.  Des  étincelles  volti- 
geaient dans  les  encoignures  les  plus  sombres.  Des  astres 
de  cuivre,  d’argent  sortaient  des  ténèbres  avec  une  intensité 
telle  qu'on  ne  savait  quels  étaient  les  plus  brillants 
météores,  ou  des  feux  du  ciel  ou  des  faïences  pendues  au 
mur  flamboyant  de  ces  étonnants  reflets  métalliques  dont 
ce  beau  pays  avait  autrefois  le  secret. 

Faire  un  ciel  constellé  de  ces  étranges  clartés,  remplir  de  ces  faïences  brillantes 
la  concavité  d'une  coupole,  c’était  le  rêve  des  belles  nuits  passées  en  causeries  avec 
celui  qui  les  avait  réunies  là  une  à une.  Amateur  passionné  de  l’art  hispano- 
mauresque,  il  avait  parcouru  Majorque  à une  époque  où  elles  étaient  encore  si 
communes  qu’on  retrouvait,  disait-il,  entre  les  galets  memes  de  la  plage,  des  tessons  de 
faïence  encore  recouverts  de  leur  lustre. 

Le  secret  de  ces  lustres  paraissait  alors  perdu.  On  ne  se  fût  guère  douté  qu’il  allait 
bientôt  être  retrouvé  et  avec  des  facilités  d’exécution  qui  permettraient  de  tenter  non 
plus  seulement  des  pièces  décoratives  isolées,  comme  les  plats  et  les  vases  d’autrefois, 
mais  de  vastes  ensembles  décoratifs. 

C’est  ainsi  qu’en  reprenant  de  ce  côté  des  voies  anciennes  et  en  les  poussant 
jusqu'à  la  conscience  et  à l’emploi  des  moyens  modernes,  se  trouvait  l’occasion  de 
faire  oeuvre  d'art  nouvelle. 

La  coupole  en  faïence  à reflets  métalliques,  exposée  au  Champ-de-Mars  sous  le 
numéro  33y,  puis  éclairée  récemment  sous  son  vrai  jour,  à la  lumière  électrique, 
dans  les  salons  du  Figaro,  n’est  pas  autre  chose  qu’une  tentative  dans  ce  sens. 

La  première  idée  en  est  venue  d’un  séjour  dans  un  pays  charmant,  mais  toutes  les 
particularités  de  la  construction  ne  procèdent  que  des  exigences  de  notre  climat,  ne 
tiennent  compte  que  des  moyens  d’éclairage  actuels  et  sont  basées  sur  l’observation  des 
propriétés  immédiates  des  reflets  métalliques. 
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C’est  dans  cet  ordre  d'idées  que  la  description  en  sera  faite. 
i°  Le  lustre  métallique  n’étant  visible  que  comme  lumière  de  reflet,  son  intensité 
est  toujours  inférieure  à celle  de  la  source  lumineuse  qui  le  produit.  Il  y a donc 
avantage  à dissimuler  ces  sources  lumineuses,  qui,  par  comparaison,  affaibliraient  l’éclat 
des  lustres.  La  coupole  est  divisée  en  travées  couvertes  chacune  de  tuiles  superposées, 
dont  la  face  interne  porte  la  décoration  à reflets  métalliques. 


Coupole  lumineuse  en  faïence  à reflets  métalliques,  par  Pierre  Roche. 


Chacune  de  ces  tuiles  a la  forme  d un  demi-tronc  de  cône  dont  la  partie  supérieure 
est  aplatie  tandis  que  la  courbe  inférieure  vient  reposer  par  ses  deux  extrémités  sur  le 
sommet  tronqué  de  la  tuile  située  au-dessous  (fig.  i).  C’est  dans  l'intervalle  de  ces 
deux  tuiles  et  sur  la  face  extérieure  de  la  tuile  du  dessous  qu’est  fixé  le  foyer  lumineux. 
Dissimule  ainsi  pour  1 œil  de  celui  qui  occupe  1 intérieur  de  la  coupole,  son  pouvoir 
lumineux  n en  agit  pas  moins  sur  toute  la  concavité  de  la  tuile  disposée  au-dessus  de 
lui.  Il  y a donc  à la  fois  éclairage  et  la  source  lumineuse  reste  cachée. 

2°  Les  reflets  métalliques  obéissant  aux  lois  de  toute  lumière  réfléchie,  on 
multiplie  les  chances  de  réflexion  et,  par  conséquent,  d effet  lumineux  : ci)  en  faisant 
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tomber  les  rayons  lumineux  obliquement  sur  la  surface  à éclairer;  b)  en  divisant  et 
multipliant  les  sources  lumineuses;  c)  en  variant  et  multi- 
pliant les  surfaces  de  réflexion. 

a)  La  disposition  des  foyers  lumineux  à l'extérieur  de  la 
coupole  fait  pénétrer  le  rayon  de  lumière  tangentiellement 
à sa  courbe  interne,  c'est-à-dire  aussi  obliquement  que  pos- 
sible sur  la  surface  à éclairer. 

b)  La  coupole  étant  divisée  en  22  sections  couvertes  de 
chacune  trois  tuiles  et  chaque  tuile  pouvant  porter  un  foyer 
lumineux  dissimulé,  ce  sont  66  foyers  lumineux  disposés 
circulairement  et  croisant  leurs  rayons  dans  une  coupole  de 
2m  1 o d’ouverture.  Les  sources  de  lumière  sont  donc  extrê- 
mement divisées  et  multipliées. 

c ) La  décoration  de  la  coupole  est  formée  de  figures  de 
femmes  formant  une  ronde  et  portant  des  feuillages  dont  les 
volutes  s’enroulent  jusqu'au  sommet  de  chaque  travée.  Il  y a 
donc  dans  les  modelés  de  la  figure  et  des  ornements  tous  les 
éléments  de  la  plus  grande  variété  dans  les  plans  qui  réflé- 
chissent la  lumière. 

3°  L’intensité  du  reflet  métallique  étant  subordonnée,  plus 
on  l’opposera  à l’obscurité,  plus  il  prendra  d’autorité. 

Toute  la  décoration  de  la  coupole  est  comprise  dans  un 
- relief  fortement  saillant  dont  les  aspérités  accrochent  vive- 
ment la  lumière  incidente  et  forment,  par  contraste,  des 
ombres  portées  vigoureuses.  Il  y a donc  là  tous  les  éléments 
d'un  écart  puissant  entre  les  reflets  métalliques  et  leur  support. 

40  La  cuisson  du  lustre  métallique  laissant  place  aux  plus 
grandes  surprises  pour  l’éclat  métallique  et  les  colorations,  il 
y a lieu,  pour  un  ensemble  un  peu  vaste,  à un  choix  raisonné 
entre  les  colorations  et  les  éclats  obtenus. 

Cet  écueil  de  la  fabrication  peut  être  considéré  plutôt 
comme  une  ressource  dans  une  coupole,  où,  pour  la  pondé- 
ration même  des  lignes,  les  sujets  se  répètent  d’une  travée  à 
l’autre.  Les  différences  d'éclat  et  de  tonalité,  groupées  et 
associées  avec  discernement,  rompent  la  monotonie  et  don- 
nent de  l'intérêt  à l’ensemble  décoratif.  C’est  ainsi  que,  dans 
une  mosaïque  aux  cassures  rigides,  on  intercale  des  pierres 
de  couleurs  et  de  valeurs  differentes,  et  que,  par  opposition, 
chacune  d’entre  elles  fait  valoir  sa  voisine,  et  si  pauvre  qu’elle 
soit,  contribue  à la  richesse  de  l’ensemble. 

5°  La  qualité  de  la  lumière  employée  a une  grande  impor- 
tance. La  lumière  refroidie  et  comme  métallisée  d’avance  par 
la  réflexion  sur  le  tain  d’une  glace,  l’éclat  froid  de  la  lumière  électrique  n’altèrent  pas  la 
teinte  du  reflet  métallique  comme  la  lumière  fortement  orangée  d’une  lampe  ou  du  soleil. 


Décoration  d’une  travée. 
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Les  foyers  lumineux  de  la  coupole  sont  formés  soit,  dans  le  jour,  d'un  miroir 
incliné  à 45  degrés,  renvoyant  la  lumière  diffuse  du  ciel,  soit,  la  nuit,  de  lampes 
électriques  tapissées  sur  une  de  leurs  faces  d'un  paillon  d'étain.  Dans  ces  conditions,  la 
lumière  qui  se  reflète  sur  le  lustre  est  déjà  préalablement  réfléchie  sur  une  surface 
métallique  et  garde  aux  reflets  toute  leur  pureté  et  la  teinte  qui  leur  est  propre. 


Telles  sont  les  principales  dispositions  auxquelles  a amené  l’idée  d’employer  les 
reflets  métalliques  dans  une  coupole  décorative  de  médiocre  étendue,  il  est  vrai,  mais 
formant  un  ensemble  complet. 

Le  principe  en  est  établi,  mais  il  reste  beaucoup  à faire.  Les  applications 
nombreuses  qui  en  découlent  sont  autant  de  portes  ouvertes  à des  modifications,  à des 
améliorations,  à des  progrès. 

Ces  lignes  ne  font  pas  appel  à autre  chose  et  se  termineront  par  ces  mots  du  vieux 
maître  : « Admirateurs  passionnés  et  reconnaissants  élèves  des  anciens,  il  nous 
manque,  il  est  vrai,  leur  calme,  leur  raison,  leur  équilibre,  mais  nous  faisons  tout  ce 
que  nous  pouvons,  qu’on  nous  soit  indulgent.» 

Pierre  ROCHE. 


PALMETTES,  GERBES  ET  AIGRETTES 

(Suite'). 


Reprenons  notre  étude  depuis  trop  longtemps  interrompue.  On  se  rappellera 
ce  que  nous  avons  dit  dans  nos  deux  premiers  articles  sur  ce  motif  d’ornement 
et  sur  les  trois  mystères  de  réseaux  qui  servent  de  base  aux  variétés  infinies 
de  ses  dispositions;  enfin,  on  se  souviendra  de  la  nécessité  qui  s’impose  à nos  modernes 
décorateurs  de  ne  point  s’écarter  des  formes  primordiales  que  nous  avons  spécifiées. 

Tout  en  respectant  la  forme  et  le  type  de  la  palmette,  il  est  encore  cependant  facile, 
rien  que  par  le  mélange  des  réseaux,  de  faire  entrer  une  note  animée  dans  le  rythme 
de  la  composition,  pour  en  atténuer  la  raideur  possible  et  lui  procurer  en  même  temps 
plus  de  grâce  et  de  richesse.  Seulement,  au  lieu  de  se  borner,  comme  dans  les  exemples 
précédents,  à des  essais  partiels  portant  simplement  sur  quelques  éléments  groupés 
tantôt  en  bas,  tantôt  en  haut,  tantôt  aussi  dans  le  corps  même  du  motif  pour  des 
besoins  réels  ou  fictifs,  il  faut  de  toute  nécessité  franchement  mêler  les  réseaux  sur 
toute  l’étendue  de  l'ornement.  Pour  cela,  il  n’y  a qu’un  moyen  pratique  : celui  de  faire 
apparaître  alternativement  chaque  branche  des  deux  réseaux  choisis,  comme  l’indique 
la  figure  3a,  empruntée  à un  travail  de  broderie  d’origine  allemande.  Alors  il  y aura 
unité  et  variété  tout  à la  fois  : unité,  parce  que  partout  régneront  la  même  règle  et 
la  même  cadence;  variété,  parce  que  la  répétition  unique  sera  remplacée  par  une 
répétition  scandée  de  rayons  différents  de  forme  et  d’aspect;  en  un  mot,  on  introduira 
ainsi  dans  la  formation  de  la  palmette  l’application  de  la  loi  de  l’alternance  avec  tous 
ses  charmes  et  leurs  conséquences.  De  ce  fait,  ce  type  élémentaire  sera  rajeuni,  il 
prendra  un  air  dégagé  et  nouveau,  on  pourrait  même  dire  tout  moderne.  En  effet, 
quoique  le  principe  qui  vient  de  le  modifier  soit  aussi  vieux  dans  les  arts  décoratifs 
que  la  décoration  elle-même,  les  anciens  toutefois  ne  semblent  point  nous  avoir  laissé 
d'exemples  en  ce  genre  particulier.  Ils  se  sont  contentés  de  nous  tracer  la  voie,  de  nous 


i.  Voyez  la  Revue  des  Arts  décoratifs,  tome  XVII,  pages  12  et  53. 
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Fig.  3-2. 

Broderie  allemande. 


indiquer  les  changements  futurs,  en  multipliant  sur  leurs  peintures  et  sur  leurs  vases 
les  palmcttcs  à éléments  semblables,  égayés  simplement  par  l'alternance  de  la  couleur 

ou  de  la  dimension.  Dès  lors,  malgré  toutes  les  fantaisies 
coquettes  que  leurs  décorateurs  autant  gracieux  qu'habiles  ont 
pu  se  permettre  sur  les  menus  objets  du  luxe  ou  dans  les 
villas  pompéiennes,  il  faut  arriver  jusqu’au  moment  où  les 
artistes  de  la  Renaissance  s’approprient  avec  tant  de  talent 
les  ornements  retrouvés,  pour  voir  naître  et  enfin  adopter  cette 
nouvelle  combinaison,  si  simple  et  si  facilement 
applicable  à tous  les  genres,  même  le  genre 
sérieux.  Le  xvi®  siècle  nous  en  présente  d’élé- 
gants spécimens  aussi  bien  en  sculpture  et  sur  étoffes  qu’en  peinture 
et  sur  certaines  pièces  d’armures  (fig . 33,  extraite  d’une  cuirasse 
française).  A partir  de  cette  époque  l’antique  palmette  modifiée  se 
rencontre  fréquemment  dans  les  arts  des  xvne  et  xvm®  siècles 
{fig.  34,  provenant  d’un  cul-de-lampe  typographique),  puis  devient 
d'un  usage  assez  répandu  dans  les  temps  modernes,  ainsi  que  Armure  du  xvi*sièc!e. 
l’indiquent  assez  les  compositions  de  M.  Jacobsthal  pour  un  panneau 
de  buffet  (fig.  35),  de  M.  Rehlender  pour  un  écran  en  tôle  vernie  (fig.  36),  et  les 
créations  de  saveur  inusitée  que  cherchent  à l’envi  les  élèves  bien  doués  de  nos 
écoles  (fig.  3j).  Ce  dernier  exemple  nous  indique  de  plus  que 
0 A souvent  le  compositeur  peut  encore  donner  plus  de  force  à son 

alternance  en  la  doublant,  c’est-à-dire  en  introduisant  le  réseau 


différent  du  premier  seulement  de  trois  en  trois  branches,  ou  de 
quatre  en  quatre;  mais  alors,  pour  éviter  toute  confusion  et  bien 
accuser  le  système  rayonnant  et  régulier,  il 
y a urgence,  afin  de  satisfaire  l’œil,  à ce  que 
la  masse  et  la  distribution  en  éventail  soient 
clairement  indiquées  par  un  détail  un  peu  important,  par 
une  fleur,  comme  ont  fait  les  architectes  de  la  nouvelle  église 
de  Fourvière,  à Lyon,  MM.  Bossan  et  Sainte-Marie  Perrin 
(fig-  38). 

Dans  le  même  ordre  d’idée,  l’ornemaniste,  désireux 
d'originalité,  de  nouveauté  ou  d'éclat,  a également  le  loisir 
de  superposer,  d’enchevêtrer  ou  d’amalgamer  les  réseaux 
différents,  comme  il  a combiné  l'un  sur  l’autre  des  réseaux 
semblables.  Il  arrivera  naturellement  alors  à produire  des 
ensembles  plus  chargés,  plus  touffus,  qui,  par  cela  même, 
réclament  des  soins  et  de  la  prévoyance  puisqu'il  y a de 
suite  à éviter  tout  défaut  d'ordre  et  de  clarté,  à ménager  une 
dominante  bien  choisie,  chargée  de  mettre  le  type  décoratif  en  évidence.  S’il  mêle, 
par  exemple,  une  palmette  grecque  à branches  recourbées  en  dedans  à des  tiges 
chargées  de  feuilles  ayant  une  direction  contraire,  suivant  le  modèle  si  connu  de  la 
figure  39,  il  prendra  la  précaution  obligatoire  de  donner  toute  la  valeur  ^au  motif 


Fig.  34.  Typographie 
du  xvii»  siècle. 


Fig.  35.  Panneau  de  buflet 
par  M.  Jacobsthal. 
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Fig.  36.  Dessin 
de  M.  Rehlender. 


le  plus  important,  laissant  à l’autre  le  simple  rôle  d’accompagnement,  de  palmette 

secondaire  soutenue  ou  engendrée  par  la 
première.  Cette  manière,  en  somme,  de 
régler  la  composition  est 
complètement  indiquée  par 
les  modèles  qui  ont  pu  la 
suggérer,  c’est-à-dire  par 
les  végétaux  : plantes  grim- 
pantes, arbustes,  feuillages 
imposants,  fleurs  ou  fruits 
se  prêtant  à un  étalage  en 
roue.  En  effet,  chez  les 
uns,  c’est  le  support  qui 
tient  tout,  chez  les  autres 
se  sont  les  feuilles  qui  dominent  avec  leurs 
larges  ondulations  ou  leurs  courbures  élé- 
gantes (fig.  40);  dans  un  très  grand 
nombre,  au  contraire,  ce  sont  les  fleurs, 
les  boutons  ou  les  graines  qui  ont  la  pré- 
séance par  leur  taille,  leur  forme  coquette, 
Fig.  37.  Palmette  de  Oivia.  leur  vive  couleur  et  leur  grâce  (fig.  41); 

ailleurs,  au  moment  du  développement,  ce 
seront  les  bourgeons,  les  feuilles  naissantes,  les  stipules,  les  brindilles,  en  un  mot 
tous  les  éléments  en  formation,  qui  captiveront  l’attention  du  décorateur  et  le  pous- 
seront par  leur  charme  ou  leur  bizarrerie  à les  mettre  en  relief  (fig.  42).  Alors,  quel 
que  soit  le  cas  choisi,  c’est 
le  véritable  rôle  de  l'inter- 
prète de  tenir  compte  dans 
sa  traduction  de  ces  don- 
nées naturelles,  de  leur 
importance,  de  leur  dispo- 
sition et  de  leur  manière 
de  se  présenter,  tout  en 
s'efforçant  par  la  suppres- 
sion des  minuties  à dégager 
l’effet  caractéristique  et  à 
styliser  ce  qui  est  le  propre 
du  modèle.  D’ailleurs,  ce 
respect  c’est  son  premier 

devoir  et  son  premier  mérite,  c'est  aussi  en  même  temps  le  plus  souvent  son  unique 
moyen  pour  éviter  les  sentiers  battus,  soit  qu’il  se  serve  d'une  copie  servile  en 
arrangeant  les  masses,  soit  qu’il  introduise  la  nature  dans  un  milieu  de  convention, 
soit  enfin  qu’il  l’ornemanise  ou  la  transforme. 

Axe  changé  de  direction.  — Enfin,  si  nos  maîtres  grecs,  par  tempérament  ou  par 


Fig.  38.  Église  de  Fourvière  (Lyon). 
Bossan  et  Sainte-Marie  Perrin,  architectes. 
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Fig.  3y.  Combinaison 
de  la  palmette  grecque 
avec  des  tiges  contrariées. 


goût,  ont  trouvé  les  combinaisons  dont  nous  venons  de  parler  trop  compliquées  pour 

répondre  à la  convenance  et  à la  clarté  de  leur  architecture  et 
de  leur  ornementation,  par  contre  ils  ont  été  les  premiers,  et 
dès  une  époque  fort  reculée,  à introduire  dans  la  palmette  une 
modification  mouvementée  fournissant  dans  maintes  occasions  de 
très  agréables  motifs  pour  les  stèles,  les  frises,  les 
acrotères  et  les  peintures  de  vases.  Ce  mouvement, 
ils  Font  obtenu  en  se  souvenant  que  ce  type  élé- 
mentaire était  dérivé  des  végétaux,  que  c’était 
une  plante,  ainsi  qu'ils  l’ont  prouvé  par  quantité 
d'exemples.  Comme  le  modèle  inspirateur,  par  conséquent,  la  palmette 
pouvait  bien  elle  aussi,  par  moment,  pour  une  cause  quelconque  si 
fréquente  dans  la  nature,  ne  pas  toujours  garder  sa  raideur  géomé- 
trique provenant  principalement  d'un  axe  rigide  sans  cesse  droit  et  peinture  moderne, 
immobile.  Alors  ils  ont  remplacé  ce  milieu  directeur,  vertical  jusqu’à 
ce  jour,  par  l’un  des  signes  primaires  : courbe  simple,  courbe  à crosse,  volutée  ou 
en  S,  etc.,  et  de  suite  la  palmette  a pris  une  tout  autre  forme.  Elle  a gagné  en  allure 

et  en  sveltesse,  elle  est  devenue  un 
groupe  de  feuilles  balancées  par  la 
brise  à l'extrémité  des  enroulements 
d’un  bandeau,  une  réunion  de  fleurs 
légères  meublant  les  angles,  un 
panache  flottant  au-dessus  d'un  mas- 
caron,  etc.  (fi g.  43),  et  toujours 
avec  une  cadence  sans  ressauts,  avec 
une  mesure  sans  écarts  qui,  au  lieu 
de  détruire  l’harmonie  de  l'ensemble, 
s’y  associe  et  y apporte  quelques 
notes  d’agrément  d’un  très  grand 
secours  pour  les  variations.  Cette 
déviation  de  l’axe  a apporté  dans  la 
marche  des  éléments  deux  change- 
ments, ainsi  : ou  bien  ils  vont  tous 
dans  le  même  sens  que  leur  guide 
principal,  comme  au  couronnement 
de  la  stèle  de  Numénius  (Jig.  44), 
ou  bien  ils  se  divisent  en  deux,  les 
uns  accompagnant  la  médiane,  les 
autres  allant  en  sens  contraire  avec 
participation  au  début  à la  première  direction,  ainsi  que  l’indique  la  décoration  placée 
sous  les  anses  au  revers  d'un  plat  de  céramique  grecque  au  Louvre  (jig.  4S).  Ainsi  que 
leurs  similaires,  ces  décors  antiques,  bien  entendu,  ont  été  recueillis  par  les  artistes 
du  xvie  siècle  auxquels  ils  ont  fourni  diverses  applications  nouvelles;  par  exemple. 
Serlio  en  a meublé  les  vides  entre  les  enroulements  des  flots  grecs  ( fig.  46)  et 


Fig.  41.  École  régionale  des  Arts  de  Saint-Étienne 
Composition  d’élève. 
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J.  Goujon  en  a formé  une  crête  sur  la  tète  d'un  bélier  au  frontispice  du  livre  d'architec- 
ture de  Vitruve,  traduit  par  Martin,  secrétaire  de  Monseigneur  le  Cardinal  de  L,enon- 
court  (Jig.  4-).  Depuis,  cette 


manière  originale  n’a  pas  été 
perdue  de  vue,  et  aujourd'hui, 
dans  une  foule  d’industries, 
peintures  de  plafond,  arabes- 
ques, bas-reliefs,  rubans,  serru- 
rerie (fig.  48),  etc.,  on  en 
rencontre  très  fréquemment 
des  applications  fort  heureuses, 
capables  d inspirer  aux  jeunes  _ . „ „ .. 

de  belles  combinaisons  flo- 
rales, de  riches  palmettes  au  séduisant  costume,  à l'air  éveillé  et  peu  commun. 


III 

Indépendamment  de  tous  ces  moyens  constitutifs,  déjà  si  nombreux,  de  varier 
l'arrangement,  l’allure  et  le  maintien  de  la  palmette,  le  compositeur  dispose  encore 
d’autres  ressources  secondaires  qui  lui  permettent  presque  de  doubler 
les  genres.  En  effet,  pour  présenter  cet  ornement  sous  des  aspects 
différents,  rien  ne  s'oppose  à ce  qu'il  ne  porte  également  ses  investi- 
gations sur  l’axe  déjà  touché,  sur  la  manière  d’orner  et  d’accentuer 
le  centre  de  rayonnement  et  la  souche  qui  le  supporte,  sur  la  forme 
Fig.  43.  Rinceau  grec,  du  fond  enveloppant  et  accusant  parfois  le  motif,  sur  le  groupement 
des  éléments  décoratifs  destinés  à meubler  les  rayons,  sans  pour  le 
moment  tenir  compte  de  ces  éléments  eux- 
mêmes  dont  les  espèces  usitées,  fournies 
par  l’histoire,  et  celles  capables  de  rem- 
plir une  telle  fonction,  sont  presque  en 
nombre  infini.  Maints  exemples  sont  là 
pour  l'encourager  et  lui  montrer  que 
toutes  ces  parties  sont  facilement  suscep- 
tibles de  changements  et  d’embellisse- 
ments, sans  nuire  à l'ensemble  et  au 
développement  normal  du  type.  Il  n'a 
donc  qu'à  suivre  le  chemin  tracé  par  ses 
devanciers  à toutes  les  époques,  qu’à 
s’inspirer  pour  les  rajeunir  des  essais  si 
heureux  inaugurés  en  particulier  par  les 
Grecs  qui,  dès  le  début,  ont  fort  souvent 
usé  du  procédé  aussi  bien  sur  leurs  beaux  édifices  que  sur  les  menus  objets  du  luxe 
courant. 

Axe.  — Si,  dans  la  palmette  paire,  on  ne  veut  voir  qu'un  simple  ornement  symé- 


Fig.  44.  Stèle  de  Numénius. 
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Fig.  45. 


Fig.  46. 
D'après  Serlio. 


trique  par  rapport  à un  axe  milieu,  il  est  facile  de  prime  abord  de  poser  en  principe 
que,  comme  pour  les  similaires,  cette  ligne  importante  de  l'arcature,  après  avoir  servi 
à l’installation  de  la  donnée  générale,  pourra  fort  bien  ou  être  gardée 
visible,  ou  seulement  rappelée,  ou  enfin  franchement  supprimée.  C’est 
assez  dire  alors,  tant  la  recherche  de  l’inédit  est  grande 
chez  l’artiste,  que  ces  trois  moyens  ont  tous  été  tentés  et 
depuis  une  époque  très  ancienne.  Mais,  dans  le  cas  spécial 
qui  nous  occupe,  ont- ils  tous  donné  de  bons  résultats? 

N’ont-ils  pas  par  moment  amené  des  déformations  dans 
Céramique  grecque,  la  tenue  du  motif?  Quelquefois  même  ne  Font-ils  point 
annihilé  en  quelque  sorte?  Il  est  possible  a priori  d’affir- 
mer qu’ici  un  seul  de  ces  cas,  celui  du  maintien  de  l’axe,  est  seul 
véritablement  possible  et  rationnel.  Car,  si  la  palmette  est  un  orne- 
ment symétrique,  elle  est  en  même  temps  un  ornement  rayonnant,  et  alors  l’axe  n’est 
après  tout  qu’un  rayon,  un  rayon  chargé  d’une  mission  spéciale  si  l’on 
veut,  mais  un  rayon  dont  la  présence  est  indispensable  pour  éviter  les 
vides  choquants  et  ne  pas  diviser  ce  qui  doit  être  uni.  Qu’en  raison 
même  de  sa  double  fonction  on  lui  réserve  parfois  des  avantages,  on 
lui  donne  quelque  importance,  soit;  cependant  il  n’en  doit  pas  moins 
être  dans  le  rang,  au  milieu  des  éléments  qu’il  dirige  et  commande. 
C’est  ce  que  réclame  la  nature  même  de  ce  type  élé- 
mentaire. D'ailleurs,  ainsi  l'ont  compris  les  maîtres, 
ainsi  un  examen  rapide  des  tentatives  faites  nous  le 
prouvera  et  même  nous  indiquera  comment  les  habiles 
ont  su,  dans  certaines  occasions,  tourner  la  difficulté 
D'après  Jean  Goujon,  pour  rappeler  ou  supprimer  en  apparence  un  axe 
immuable. 

Tout  d'abord  la  palmette  est  recueillie  en  Hellade  telle  que  la 
livraient  les  Égyptiens,  les  Assyriens  ou  leurs  intermédiaires  les 
Phéniciens,  c’est-à-dire  formée  comme  une  fleur  étalée  à pétales 

égaux,  comme  un  léger  éventail  de  plumes  de  même  longueur, 
comme  un  bouquet  de  feuilles  semblables  semblablement  dispo- 
sées, et  alors  il  n'y  a point  de  distinction  entre  les  rayons  et  l’axe. 
Accolés  ou  séparés,  tous  les  éléments  restent  les  mêmes  comme 
au  bas  d’une  céramique  grecque  du  Musée  Campana,  représentant 
une  danse  sacrée  (fi g.  4g).  Puis,  dans  cet  ornement,  la  parité  de 
droite  et  de  gauche  a été  vite  marquée  à toute  époque  en  meublant 
l’axe  d’un  élément  de  même  nature  que  les  autres,  mais  ou  bien 
de  couleur  différente  : rouge  pour  une  palmette  or  sur  un  plat  de 
la  Renaissance  italienne  (fig.  5o );  ou  bien  un  peu  plus  grand, 
de  façon  à indiquer  le  milieu  sans  s’appesantir,  ainsi  que  plusieurs  spécimens  le 
montrent  au  centre  du  tapis  dans  lequel  M.  T.  Wendler,  de  Perlin,  a rassemblé  avec 
bonheur  des  imitations  variées  de  ce  que  l’antiquité  a semé  à profusion  sur  ses  poteries 
et  ses  décorations  peintes  (fig.  5i). 


Fig-  47- 


Fig.  48.  D’après 
Despois  de  Folleville. 


Fig.  4 y. 

Terre  cuite  grecque. 
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Fig.  5o. 
Plat  italien. 


Toutefois,  ce  moyen,  simple  et  parfaitement  suffisant  pour  rompre  la  trop  grande 
régularité  de  la  courbe,  n'est  réellement  tout  à fait  à sa  place  et  dans  l'ordre,  cela 

se  comprend,  qu’avec 
l’emploi  d'un  réseau 
en  lignes  droites  ou 
en  lignes  d'une  courbe 
simple  tournée  en  de- 
hors et  fort  peu  accu- 
sée. Dès  qu'il  est 
question  d’établir  les 
éléments  de  côté  sur  des  données 
à courbe  très  sensible  ou  à crosse, 
tant  à l'intérieur  qu  à l’extérieur, 
de  suite  le  rayon  formant  axe, 
quoique  de  même  nature,  diffère 
des  autres  parce  qu'il  reste  droit 
et  prend  de  ce  fait  une  impor- 
tance plus  grande  comme  divi- 
seur. Nous  le  voyons  sur  une 
frise,  à Rome,  à demi  caché  un 
instant  pour  conserver  la  forme 
ronde  et  scandant  malgré  cela 
déjà  le  motif;  à la  porte  du  Pandroseion  il  sépare  plus  nettement  les  retombées  du 
lis  et  partage  en  deux  courants  franchement  opposés  les  rayons  à double  courbure  de 
la  palmette;  enfin,  sur  une  antéfixe  romaine,  il  coupe  le  motif  radicalement  pour 
devenir  un  centre  vers  lequel  tendent  les  autres  éléments  (fig.  52). 


Fig.  52.  Axe  apparent.  Frise  romaine.  Antéfixe  à Rome. 
Porte  du  Pandroseion. 


(A  suivre.) 


Jules  PASSEPONT. 


Fig.  5i.  Tapis  par  M.  Wendler. 


LES  ARTS  DÉCORATIFS  A LA  LIBRE  ESTHÉTIQUE 

A BRUXELLES 


Chaque  année,  la  Libre  Esthé- 
tique consacre  une  partie  de  son 
Salon  aux  arts  industriels,  et,  chaque 
année,  avec  un  touchant  accord,  les 
critiques  de  la  presse  quotidienne  ou 
bien  gardent  un  dédaigneux  silence 
pour  ces  manifestations  d’art,  ou  bien 
s’en  moquent  avec  le  délicat  esprit 
dont  ils  sont  coutumiers.  Il  est  vrai 
qu'en  fait  d’art  appliqué,  ces  mes- 
sieurs, sauf  bien  rares  exceptions, 
n’apprécient  que  les  médailles  aux 
effigies  princières,  et  qu'ils  y accor- 
dent d’autant  plus  d'intérêt  que  le 
métal  en  est  plus  précieux. 

Le  compartiment  d’art  décoratif 
à l'Exposition  de  la  Libre  Esthétique 
de  cette  année,  admirablement  amé- 
nagé, méritait  cependant  de  fixer 
leur  attention.  Il  est  vrai  que  le 
nombre  des  objets  acquis  par  l’Etat 
et  les  particuliers  est  tout  à fait 
symptomatique  de  la  sympathie 
qu'accorde  le  public  aux  tentatives  de 
l’Art  nouveau,  malgré  le  silence  ou 
les  railleries  des  pontifes  de  la  critique. 

Il  y a d’abord  les  merveilleux 
« favriles  glaces»  de  Tiffany,  l'Amé- 
ricain, aux  formes  capricantes,  aux 
admirables  flambées  de  couleur,  aux 
irisations  d'arc-cn-ciel,  qui  témoi- 
gnent d’un  art  consommé  et  d’un 
métier  superbe.  Peut-être  y a-t-il  quelque  part  à faire  aux  hasards  du  feu  dans  ce 
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très  beau  résultat,  mais  qu'importe?  L’Art  antique  n’a  pas  produit  dans  la  verrerie 
de  plus  belles  pièces  de  couleur,  et  l’on  peut  dire  que  le  grand  vase  acquis  par  notre 
Musée  d’Art  décoratif  est  une  pure  merveille  à ce  point  de  vue. 

Deux  verrières  de  René  Evaldre  requièrent  par  une  très  originale  interprétation 
de  papillons  et  de  plumes  de  paon.  L’harmonie  sobre  des  couleurs,  la  parfaite  mise 
en  plomb,  dont  l’artiste  tire  judicieusement  parti  pour  augmenter  l'effet  décoratif,  la 
science  profonde  de  la  ligne,  mettent  Evaldre  à la  première  place  en  Belgique  dans 
l’art  du  vitrail. 

La  céramique  est  représentée  par  un  important  envoi  de  la  Manufacture  royale  de 
porcelaine  de  Danemark,  et  de  MM.  Bing  et  Grœndahl,  produits  assez  semblables 
pour  qu'il  soit  difficile  de  distinguer  les  uns  des  autres.  Il  faut,  certes,  louer  la  per- 
fection obtenue  au  point  de  vue  technique,  la  délicatesse  des  tons  choisis,  mais  la  forme 
de  tous  ces  objets  paraît  banale,  et,  en  général,  le  décor  manque  d’interprétation  et 
d’accent.  La  caractéristique  de  ces  deux  envois  est,  d’ailleurs,  une  certaine  fadeur  dans 
la  couleur,  trop  de  mollesse  dans  la  forme,  de  la  veulerie  dans  le  décor,  qui  donnent, 
en  somme,  l'impression  du  banal  déjà  vu.  A côté  de  cela,  barbares  et  frustes,  les  essais 
céramiques  de  M.  Durio  de  Madron  promettent  un  art  beaucoup  plus  original  et  plus 
ferme.  Quant  aux  céramiques  d'Emptine,  elles  font  trop  songer  aux  vases  et  plats  de 
Rosenburg. 

L'éloge  des  médailles  et  plaquettes  de  Charpentier  n’est  plus  à faire.  On  connaît 
la  souplesse  de  son  talent  et  ses  plaquettes  pour  l’édition  d’art,  sa  médaille  du 
Dr  Besnier,  son  cachet,  sa  broche,  sont  aussi  amoureusement  modelés  que  ce  robuste 
"bas-relief,  les  Boulangers,  que  nous  avons  pu  admirer  à l’Exposition  de  Bruxelles 
de  1897,  était  largement  et  amplement  traité. 

Il  faut  citer  encore  les  très  beaux  étains  de  Desbois,  les  bronzes  de  Bartlett,  la 
lampe  à pétrole  de  Tony  Selmersheim,  d'une  harmonieuse  simplicité  de  ligne  et  d’une 
parfaite  compréhension  au  point  de  vue  pratique. 

Charles  Plumet  n’expose,  cette  année,  qu’une  petite  étagère-vitrine,  mais  combien 
exquise  et  délicate!  et  qu’à  côté  d’elle  paraît  lourd  et  massif  le  meuble  et  service  de 
toilette  de  Karl  Cross,  ornementé,  cependant,  d’ingénieux  accessoires  en  étain! 

Dans  les  arts  textiles,  citons,  en  première  ligne,  les  coussins  et  rideaux  de  Thorn 
Pukker,  d'un  dessin  ingénieux;  les  tapisseries  d'Otto  Echmann,  d’une  interprétation 
décorative  très  réussie,  celles,  très  intéressantes,  de  M!les  Brinckmann  et  Van  Matten- 
burgh,  de  M.  Reuson,  les  broderies  ou  plutôt  les  peintures  sur  soie.,  rehaussées  de 
broderie  de  Rentsch,  d'une  belle  couleur,  mais  moins  décoratives. 

Parmi  les  estampes,  peu  nombreuses  cette  année,  retenons  les  deux  dernières 
parues  de  la  série  des  dix  estampes  décoratives  d’Eugène  Crasset,  deux  très  beaux 
dessins  en  couleur  d’Hoytema,  qui  expose  également  des  livres  illustrés  d’une  facture 
bien  amusante,  et,  avec  les  cartons  et  broderies  de  Mlle  Huez,  les  reliures  de 
Mme  Thaulow,  l’envoi  de  la  Société  danoise  du  Livre,  où  il  y a des  choses  fort  remar- 
quables, nous  aurons  clos  la  revue  des  arts  industriels  à la  Libre  Esthétique,  la 
presque  unique  Société  d’art  qui  veuille  couvrir  ici  de  son  égide  ces  arts  mineurs  qui 
tirent  en  partie  la  splendeur  et  la  richesse  de  la  Belgique  aux  temps  passés. 

Gisbert  COMBAZ. 


L'Art  décoratif  aux  Cercles  de  /'Union  et  de  la  rue  Yolney  : 

La  décoration  de  il.  Luc-Olivier  iferson  pour  l'escalier  des  fêles  de  r Hôtel  de  Ville. 
Le  Cyclamen.  — La  Société  Saint-Jean. 

ts  expositions  succèdent  aux  expositions;  il  y en  a partout  et  pour 
tous  les  goûts.  Durant  ces  deux  mois  d’hiver,  janvier  et  février,  il 
semble  que,  pour  se  consoler  du  soleil  absent,  des  journées  rendues 
moroses  par  le  brouillard  et  la  pluie,  la  bonne  ville  de  Paris  veuille  se 
donner  une  permanente  fête  d'art.  Toutes  ces  exhibitions  n’ont  pas, 
bien  entendu,  un  égal  intérêt.  11  n’en  est  même  que  bien  peu.  à vrai 
dire,  qui,  dans  le  nombre,  se  recommandent  à l’attention  des  vérita- 
bles connaisseurs.  Celles  qui  concernent  spécialement  les  Arts  déco- 
ratifs. ou  plutôt  celles  dans  lesquelles  on  trouve  de-ci  de-là  quelques 
œuvres  d’art  appliqué  d’une  valeur  réelle,  sont,  en  somme,  rares.  Le 
journal  le  Figaro  a organisé,  le  mois  dernier,  dans  sa  salle  des 
dépêches,  une  réunion  d’objets  de  ce  genre  où  l'on  a pu  voir  notamment 
ce  que  M.  Marty  nomme  sa  série  des  cent  épreuves,  c’est-à-dire  des 
œuvres  en  matières  diverses,  bronze  ou  marbre,  bois  ou  céramique, 
qui  ne  sont  tirées  qu’à  un  nombre  d’exemplaires  limité  à cent.  11  y 
avait  des  bijoux  de  Xocq  à côté  de  grès  de  Bigot  ou  de  Lachenal,  des 
éventails  à côté  de  motifs  de  serrurerie,  tout  un  déballage  d’objets 
divers  et,  enfin,  la  curieuse  coupole  à reflets  métalliques  si  ingénieuse- 
ment imaginée  par  le  sculpteur  Pierre  Roche,  dont  il  est  question  plus 
haut.  Nous  ne  nous  arrêterons  pas  à cette  exhibition,  non  plus  qu’à 
celle  des  cuirs  ciselés  et  modelés,  de  M.  Saint- André  de  Lignereux, 
qui  est  en  train  d’élargir  l’horizon  d’une  industrie  jusqu’ici  réservée 
seulement  aux  relieurs  : nous  parlerons  prochainement  de  son  œuvre 
avec  les  détails  nécessaires.  Le  Figaro , en  accordant  l’hospitalité  de 
sa  salle  des  dépêches  aux  artistes  de  l'industrie  contribue  à faire  connaître  ceux-ci  au 
grand  public  et  à les  mettre  directement  en  contact  avec  les  amateurs  : c’est  faire  ainsi 
d'excellente  besogne. 
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Les  expositions  annuelles  des  Cercles  de  la  rue  Volney  ou  de  la  rue  Boissy-d’Anglas 
sont  toujours  fréquentées  par  de  nombreux  visiteurs.  L’Art  décoratif  n’y  est  d’ordinaire 
guère  représenté.  Au  Cercle  de  l’ Union  artistique,  nous  n’avons  trouvé  à mentionner  que 
quelques  morceaux  de  sculpture  d'une  exécution  infiniment  délicate.  Voici  d’abord  une 
tête  ravissante  d’Antonin  Mercié,  Au  sérail,  qui  semble  appeler  la  polychromie  de  la 
céramique  : le  modelé  en  est  fin  et  donne  l’impression  même  de  la  vie.  Puis,  à côté  d’un 
aimable  groupe  de  Puech,  la  Fidélité  entraînant  l’Amour,  d’un  sentiment  exquis,  et  d’une 
statuette  équestre  de  Gérôme,  Frédéric  II,  signalons  l’œuvre  très  intéressante  d’un  jeune 
artiste  de  talent,  M.  Émile  Lafont,  intitulée  V Ame  des  ruines.  L’idée  est  heureuse  et  bien 
exprimée,  avec  la  préoccupation  d’en  accentuer  la  signification  par  la  diversité  des  matières 
employées.  Qu’on  imagine  une  sorte  de  bloc  dont  la  silhouette  déchiquetée  figure  un 
fragment  de  quelque  antique  édifice  à demi  écroulé.  Dans  l’amoncellement  des  pierres 
disjointes,  parmi  les  décombres  restés  debout  en  une  masse  encore  imposante,  on  devine 
des  fragments  précieusement  sculptés,  des  fûts  de  colonnes,  des  morceaux  de  statues,  un 
torse,  une  tête,  perdus  dans  la  poussière  compacte  et  s’émiettant  sous  l’action  des  siècles. 
Au  sommet  de  ces  ruines,  une  femme  aux  grandes  ailes  déployées  est  assise,  délicate  et 
énigmatique,  planant,  en  fidèle  gardienne  de  ce  qui  fut  la  vie  et  la  beauté,  au-dessus  de  la 
destruction  des  choses.  Une  mélancolie  profonde  émane  de  cette  œuvre  exécutée,  en  ses 
moindres  parties,  avec  une  recherche  d’un  goût  subtil  et  rare. 

Au  Cercle  artistique  de  la  rue  Volney,  deux  expositions  ont  eu  lieu  coup  sur  coup.  La 
première  a montré,  dans  l’ordre  purement  décoratif,  un  ensemble  du  plus  haut  intérêt  et 
qui  a ravi  les  connaisseurs  : je  veux  parler  des  Projets  destinés  à la  décoration  de  l’escalier 
des  fêtes  de  l’Hôtel  de  Ville  de  Paris,  dus  à M.  Luc-Olivier  Merson.  Ce  ne  sont,  à la 
vérité,  que  des  esquisses,  mais  celles-ci  sont  un  véritable  régal  pour  les  yeux.  Rarement  le 
maître  peintre  fut  mieux  inspiré;  rarement  il  sut  tirer  de  sa  palette  des  accords  de  tons 
plus  aimables  et  plus  gais.  La  décoration  de  l’escalier  des  fêtes  comprend,  outre  des 
grands  arcs  doubleaux,  des  motifs  d’entre-colonnements  formés  par  des  figures  telles  que 
la  Danse,  la  Musique,  le  Chant,  la  Toilette , \' Illumination , etc.,  ainsi  que  des  voussures. 

Une  aquarelle  exécutée  par  l’architecte,  M.  Formigé,  et  par  M.  Luc-Olivier  Merson, 
donne  l’idée  assez  exacte  de  ce  travail  considérable.  Nous  la  reproduisons  dans  nos 
planches  hors  texte.  Toute  la  partie  ornementale  a été  demandée  à M.  Giraldon,  qui 
a secondé  à merveille  l’éminent  décorateur.  Au  surplus,  nous  comptons  publier  dans  un 
très  prochain  numéro  une  étude  détaillée  sur  ce  bel  ensemble,  qui  est  déjà  plus  qu'une 
promesse. 

Les  autres  œuvres  décoratives  de  l’exposition  du  Cercle  de  la  rue  de  Volney  faisaient 
pauvre  figure  à côté  de  cette  page  magistrale.  11  faut  pourtant  rappeler,  pour  mémoire,  un 
paravent  peint  par  M.  Chalon  et  quelques  bronzes  exécutés  par  le  même  artiste  pour 
M.  Louchet,  notamment  un  arrosoir  de  dame,  des  vases  Libellules  et  Iris,  un  baguier,  les 
Damnés,  etc.  Généralement,  dans  ces  ouvrages,  nos  sculpteurs  ne  songent  pas  assez  à la 
commodité  de  l'usage.  Leurs  formes  sont  hérissées  de  motifs  tourmentés  auxquels  se 
déchireraient  les  mains  assez  imprudentes  qui  voudraient  les  saisir.  Croit-on  qu’un  petit 
arrosoir  de  salon  en  argent  ou  en  bronze  répondra  à sa  destination  si,  par  la  conception 
de  son  décor,  il  offre  des  aspérités  capables  d’accrocher  les  étoffes  des  vêtements?  Pense- 
t-on  que,  pour  faire  un  joli  vase,  il  suffit  de  jeter  sur  sa  panse  un  corps  de  femme  qui  se 
tord  d’une  façon  ingénieuse  ou  simplement  amusante?  Non.  Il  faut  absolument  que  ceux 
de  nos  sculpteurs  qui  cherchent  à faire  de  la  décoration  se  pénètrent  bien  des  conditions 
essentielles  de  l’objet  qu’ils  créent:  la  destination  de  cet  objet  et  la  matière  dans  laquelle 
il  est  exécuté,  voilà  ce  qui  doit  gouverner  leur  conception.  Le  Lavabo  en  étain,  de 
M.  Levasseur,  pour  simple  qu’il  soit  et  sans  grande  originalité,  nous  semble  préférable 
à tels  autres  sujets  prétentieux,  parce  qu’il  est,  du  moins,  exempt  des  fautes  grossières 
que  nous  voyons  la  plupart  du  temps  dans  les  œuvres  de  ce  genre. 

Le  Cercle  de  la  Librairie  a eu  également,  durant  le  mois  de  février,  son  petit  Salon, 
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Y Exposition  du  Cyclamen.  C’est  la  première  aux  Parisiens  des  artistes  savoyards.  Le 
Comité,  présidé  par  M.  Longerey,  architecte,  a su  bien  débuter,  et,  pour  nous  en  tenir 
à la  catégorie  d’œuvres  qui  touchent  à l’Art  décoratif,  nous  devons  relever  quelques 
morceaux  de  mérite.  Par  exemple,  nous  mentionnerons  diverses  bonnes  figures  de 
M.  Jean  Barau,  entre  autres  la  Fortune,  motif  d’éclairage  à l’électricité;  un  vase  en  étain, 
de  M.  Ch.  Perron;  un  autre  vase  en  étain,  de  M.  Madrassi,  fantaisie  élégante  avec  femmes, 
enfants  et  des  iris  jetés  sur  les  flancs  du  vase;  quelques  objets  de  M.  James  Vibert, 
encriers,  vases,  chandeliers,  en  bronze  ou  en  céramique,  d’une  invention  bizarre,  fantasque, 
un  peu  désordonnée,  mais  originale  après  tout;  etc.  Il  paraît  que  les  artistes  savoyards 
veulent  avoir  leur  Rame  à Paris.  M.  R.  Peney,  architecte,  a dessiné  le  frontispice  de  ce 
recueil,  qui  figurait  à l’Exposition  du  Cyclamen.  L’arrangement  en  est  ingénieux,  et  la 
bordure  encadre  très  bien  le  fond  du  paysage  : une  tige  fleurie  jette  sur  le  tout  une  note 
vibrante.  Bonne  chance  à l’Association  du  Cyclamen  et  à sa  Revue! 

Pour  terminer  avec  cette  série  d’expositions,  nous  signalerons  celle  de  la  Société 
Saint-Jean,  qui  a ouvert,  rue  des  Saint-Pères,  76,  sa  quatrième  exhibition  annuelle.  Il  n’y 
a là  que  de  l’art  religieux;  mais,  grâce  à l'esprit  de  large  tolérance  qui  préside  à l’organi- 
sation de  ces  expositions,  un  éclectisme  du  meilleur  aloi  y règne.  Tout  artiste  de  talent  y 
est  admis.  Il  se  pourrait  donc  que  l’art  religieux,  si  abominablement  retardataire,  et  sur 
la  situation  duquel  les  productions  industrielles  de  la  rue  Saint- Sulpice  nous  renseignent 
avec  une  lamentable  éloquence,  il  se  pourrait,  disons-nous,  que  l’art  religieux  reçût 
quelque  impulsion  de  la  tentative  de  la  Société  de  Saint-Jean. 

Quoi  qu’il  en  soit,  nous  devons  constater  qu’un  certain  nombre  d’œuvres  dignes 
d’éloges  s’imposaient  à l’attention.  Il  convient  de  citer  notamment  : un  grand  bas-relief  de 
M.  Louis  Castex  : la  Vierge  et  l’Enfant  Jésus,  d’un  sentiment  vraiment  pénétrant;  les 
dessins  de  M.  Eugène  Belleville  pour  la  Bible  de  Msr  Guérin;  la  fameuse  crosse  exécutée 
chez  M.  Boucheron,  sur  les  dessins  de  Paul  Legrand,  et  qui  est  un  chef-d’œuvre  de  magni- 
ficence. Les  figures  et  les  fleurs  en  émaux  translucides  ont  été  modelées  par  E.  Pascal  avec 
un  talent  remarquable.  Nous  avons  éprouvé  un  véritable  plaisir  à revoir  cette  pièce  de  premier 
ordre.  Mentionnons  encore  un  groupe  de  M.  Aristide  Guillet  : Jésus  recontrant  sa  mère, 
d’une  facture  large,  grasse,  ténue  et  enveloppée;  une  Sainte  Madeleine,  de  M.  Adrien 
Duthoit,  peinture  sévère  et  quelque  peu  mystique;  un  Saint  Jérôme , en  bois,  de 
M.  Edmond  de  Lahaudrie,  qui  a exposé  aussi  un  Christ  bien  modelé,  mais  trop  humain. 
Le  Dieu  n’apparaît  pas  sous  cette  enveloppe  réaliste.  C’est  ainsi  que  Préault  a construit 
son  porte-faix  si  puissant,  placé  à Saint-Gervais,  près  de  la  sacristie.  Une  cloche  fondue 
à cire  perdue,  de  M.  Georges  Loiseau-Bailley,  est  ornée  de  reliefs  bien  compris;  mais  les 
oreilles  sont  formées  de  ces  choses  qu’enfante  le  rêve.  Un  autre  bronze,  intitulé  : Harmonie, 
serait  plus  compréhensible  avec  des  anges  s’envolant  au  lieu  de  simples  petites  têtes. 
Enfin,  du  grand  décorateur  Ch.  Lameire,  il  y avait  de  superbes  peintures  faites  en  Italie. 

Nous  souhaitons  que  les  expositions  de  la  Société  de  Saint-Jean  prennent  de  plus  en 
plus  d’extension,  et  qu’elles  deviennent  le  point  de  départ  d’une  stimulation  nécessaire 
chez  les  industriels  du  mobilier  religieux.  Il  y a tant  de  progrès  à réaliser,  tant  d’efforts 
à faire  dans  cette  voie! 


Joseph  BALMONT. 


Le  Directeur-Gérant  : Victor  Champier. 


Bordeaux.  — lmp.  G.  Gounouilhou.  — G.  Chapon,  directeur.  — Rue  Guiraude,  1 1. 
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’Art  dans  la  rue,  cette  nécessité  qui  commence  à tant  préoccu- 
per les  édiles  des  grandes  villes  et  qui  a reçu  un  commencement 
de  réalisation  à Bruxelles,  où  veille  le  bourgmestre  Buis, 
semble  enfin  s’imposer  aussi  à Paris.  Comme  on  a pu  le  voir 
récemment,  le  conseiller  Blachette  a réussi,  après  plus  d’une 
année  d’attente  et  bien  des  rapports  de  commissions  et  de 
sous-commissions,  à faire  adopter  son  intéressante  proposition, 
consistant  à accorder  une  sorte  de  prime  aux  maisons  pari- 
siennes les  plus  élégamment  construites.  La  reconstruc- 
tion de  la  rue  Réaumur  avait  naguère  servi  de  prétexte 
à la  proposition  de  M.  Blachette,  aussi  l’un  des  projets 
la  concerne-t-elle  exclusivement: 

PREMIER  PROJET 

Article  premier.  — i°  Un  concours  est  ouvert  entre  les  architectes  et  les 
propriétaires  des  maisons  construites  et  à construire  dans  le  rue  Réaumur,  depuis  le  ier  janvier  1896 
jusqu’au  3i  décembre  1899. 

20  Les  propriétaires  des  quatre  maisons  qui  seront  jugées  dignes  de  recevoir  la  prime  seront 
exemptés  de  la  moitié  des  droits  de  voirie  afférents  à la  construction  neuve. 

3°  Une  prime  de  1,000  francs  sera  allouée  à l’architecte  de  chacune  des  maisons  primées. 
Art.  2.  — La  somme  de  4,000  francs,  nécessaire  pour  assurer  le  paiement  de  ces  primes,  sera 
prélevée  sur  la  réserve. 

Art.  3.  — Le  jury  chargé  de  juger  ce  concours  sera  composé  de  : 
i°  Cinq  membres  du  Conseil  municipal; 

20  M.  le  Directeur  des  services  d’architecture  de  la  ville  de  Paris; 

3°  L’architecte -voyer  en  chef  ou  son  adjoint; 

4°  Deux  architectes  choisis  par  les  concurrents. 


DEUXIÈME  PROJET 

Article  premier.  — i°  A partir  du  ier  janvier  1898,  un  concours  sera  ouvert  chaque  année 
entre  les  architectes  et  les  propriétaires  des  maisons  construites  pendant  l’année  dans  Paris; 

20  Les  propriétaires  des  six  maisons  qui  seront  jugées  dignes  de  recevoir  la  prime  seront 
exemptés  de  la  moitié  des  droits  de  voirie  afférents  à la  construction  neuve; 
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3o  Une  prime  de  1 ,ooo  trancs  sera  allouée  à l’architecte  de  chacune  des  maisons  primées; 

40  Les  architectes  devront  faire  leur  déclaration  à 1 Hôtel  de  \ ille  du  ier  au  i5  décembre. 

Art.  2 — La  somme  de  6,000  francs  nécessaire  pour  assurer  le  paiement  de  ces  primes  sera 
prélevée  sur-la  réserve. 

Art.  3.  — Le  jury  chargé  de  juger  ce  concours  sera  composé  de: 

i°  Cinq  membres  du  Conseil  municipal; 
20  M.  le  Directeur  des  services  d’archi- 
tecture de  la  ville  de  Paris; 

3«  L’architecte-voyer  en  chet  ou  son  ad- 
joint; 

40  Deux  architectes  choisis  par  les  con- 
currents. 

Cette  décision,  outre  les  rapports 
obligatoires,  a donné  lieu  à maintes 
discussions,  non  seulement  au  Con- 
seil municipal,  mais,  au  dehors, 
parmi  les  gens  du  métier,  les  archi- 
tectes. 

Très  vite,  les  praticiens  routiniers, 
dominés  par  leurs  préoccupations 
égoïstes,  ont  senti  le  danger  qu’il  y 
avait  pour  eux  à accepter  le  principe 
du  concours.  Il  faudrait,  en  effet, 
abandonner  les  formules  toutes 
faites,  chercher,  innover,  en  conci- 
liant les  goûts  du  client,  les  exigences 
de  la  destination  et  de  l’économie 
avec  la  beauté. 

Aussi  ont-ils  vite  ergoté,  affectant 
de  confondre  beauté  avec  richesse. 
Il  n’est  venu  à aucun  d’eux  l’idée  de 
songer  qu'avec  de  simples  lignes,  de 
sobres  moulures,  ils  pourraient  faire 
une  œuvre  belle  et  originale.  Cette  ré- 
ponse,consignée  par  X Éclair  y est,  par 
exemple,  typique  : « Sait-on  qu’une 
maison  d’importance  moyenne,  sans 
aucune  sculpture  extérieure,  avec  de 
simples  filets  et  des  consoles  sous 
les  fenêtres,  exige  au  moins  trois  ou 
quatre  mille  francs  pour  sa  façade? 
Voit-on  quelle  somme  il  faudra  y consacrer  si  l’on  vise  à en  faire  l’une  des  plus 
belles  façades  de  Paris?» 

Hélas!  pour  ces  disciples  de  M.  Garnier,  la  beauté  dans  la  simplicité  est  un 
leurre.  Ils  oublient  la  sobriété  attique,  l’imposante  allure  de  certaines  maisons 
de  rapport  du  xvme  siècle,  dont  les  profils  et  les  ouvertures  sont  bien  étudiés 
et  où  il  y a moins  de  sculpture  sur  toute  la  façade,  que  dans  l’encadrement  d’une 


Maison  de  la  rue  Saint-Ferdinand. 
Ch.  Génuys,  architecte. 
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seule  porte  de  telle  encombrante  bâtisse  moderne;  et  s’ils  veulent  des  exemples 
plus  contemporains,  qu’ils  fouillent  dans  leurs  portefeuilles  de  plagiaires,  ou 
mieux,  qu’ils  aillent  par  les  rues,  ils  trouveront  des  maisons  sans  trop  de  sur- 
charges, construites  par  Viollet-le-Duc,  de  Baudot  ou 
Vaudremer,  dont  la  vieillesse  jamais  lasse  affirme 
actuellement  sa  verdeur  et  son  originalité  dans  des 
habitations  de  rapport,  en  construction  avenue  Henri- 
Martin,  où  la  ligne  et  la  couleur  remplacent  avanta- 
geusement les  faux  styles. 

Il  règne  chez  la  plupart  des  architectes  un  mauvais 
esprit  qui  leur  fait  préférer  les  apparences  à la  réalité. 

Ils  ne  cherchent  pas  à bien  faire,  mais  à être  habiles. 

Cette  habileté,  ils  l’emploient  surtout  à donner  le 
change  sur  leur  valeur  personnelle.  Tel  d’entre  eux, 
au  lieu  de  chercher  à créer,  prend  une  pose  intransi- 
geante, use  sa  vie  en  intrigues  qui  se  résument  en  une 
décoration.  Cependant,  s’il  avait  employé  la  moitié  de 
la  subtilité  dont  il  a fait  preuve  pour  paraître  quel- 
qu’un, il  serait  arrivé  à construire  esthétiquement  — 
il  faut  l'espérer  — tel  quartier  riche  dont  la  laideur  est 
telle  que  les  locataires  le  fuient. 

Trouvons-nous  donc  parfaite  la  décision  provoquée 
par  M.  Blachette? — Non  pas.  Aussi,  acceptons-nous 
les  très  justes  réflexions  qu’elle  a inspirées  à M.  Nénot, 
l’architecte  de  la  nouvelle  Sorbonne  : « Les  plus  belles 
œuvres!  Passe  encore  pour  une  rue  déterminée,  où  les 
bases  de  comparaison  ne  sont  pas  trop  differentes,  — 
mais  dans  tout  Paris,  que  d’éléments  d’appréciation! 

L’importance  de  la  maison,  sa  situation,  la  largeur  de 
la  façade,  et  que  d’autres  variétés  d’appréciation.  Une 
maison  ouvrière  de  Belleville,  simple  et  sans  orne- 
ments, pourra,  au  point  de  vue  architectural,  révéler 
un  talent  qui  l’emportera  de  beaucoup  sur  la  somp- 
tueuse façade  d’un  hôtel  de  la  plaine  Monceau.  Oui 
récompensera-t-on  ?...  » 

Et,  mon  Dieu,  voilà  la  solution  toute  trouvée!  La 
première  partie  de  la  décision  du  Conseil  continuera  à 
s’appliquer  au  Paris  central,  et  la  seconde  aux  maisons  Maison  de  la 

économiques  construites  dans  les  quartiers  excen-  rue  Croix-des-Petits-Champs,  n°  28. 

. . . . M.  Breffendille,  architecte. 

triques.  Et  là  surtout,  ce  sera  bien  le  diable  si  un 

architecte  intelligent  ne  trouve  pas  une  décoration  bon  marché  et  de  bon  goût 
qui  rende  agréable  sa  construction. 

La  proposition  Blachette  a surgi,  au  reste,  à une  époque  éminemment  favo- 
rable, c’est-à-dire  au  moment  où  le  décret  du  22  juillet  1882,  relatif  aux  saillies 
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des  maisons,  va  être  modifié  dans  un  sens  plus  libéral.  Nous  avons  eu  à ce  sujet 
le  plaisir  de  lire  le  rapport  de  la  sous-commission  technique.  Il  est  l’oeuvre  de 
M.  Bonnier,  l’architecte  de  la  Maison  d’Art.  C'est  dire  qu’il  est  conçu  dans  un 
sens  très  large,  très  artiste,  et  par  un  homme  qui,  par  des  travaux  remarquables, 
avait  une  singulière  compétence  dans  ces  matières. 

Voilà  le  champ  de  l’architecte  élargi.  Il  ne  va  plus  pouvoir  se  lamenter  sur 
l’étroitesse  des  réglementations  étouffeuses  du  génie,  — si  souvent  absent.  Aussi 
doit -on  voir  là,  surtout,  la  cause  du  peu  d’enthousiasme  qu’inspire  à la  corpora- 
tion l’initiative  de  M.  Blachette. 

Essayer  du  nouveau!  demander  du  neuf  à des  gens  qui  copient  et  recopient! 
si  l’on  excepte,  toute  question  d'école  mise  à part,  des  maîtres  comme  Vaudremer, 
de  Baudot,  et  des  jeunes  comme  Génuys,  Bonnier,  Binet,  Guimard,  Benouville, 
Brefendille,  qui  s’affirme,  lui,  original  dans  la  maison  de  ville  comme  dans  le 
cottage.  Tout  en  rendant  hommage  à la  décision  due  à l'initiative  de  M.  Blachette, 
hâtons-nous  de  dire  à notre  tour  que  nous  ne  croyons  pas  qu'elle  ait  une 
importance  extrême  sur  l'esthétique  de  Paris;  mais  néanmoins  elle  marque  un 
effort,  une  bonne  volonté  et  peut  faire  sortir  de  l'ombre  des  noms  de  construc- 
teurs sincères  et  laborieux,  qui  trouveront,  dans  l’assemblage  de  belles  lignes, 
les  joies  que  procurent  à d’autres  les  affaires  et  les  décorations. 

A notre  avis,  la  beauté  architecturale  d’une  ville  comme  Paris  dépend 
beaucoup  moins  de  quelques  joyaux  isolés  que  d’ensembles  décoratifs  qui,  par 
leur  masse,  leur  ampleur,  leur  ordonnance,  frappent  vivement  le  passant. 

L’opinion  de  l’étranger  surtout  n’est  point  à dédaigner.  De  l’impression  qu'il 
aura  reçue  dépendra  l’opinion  générale,  le  sentiment  du  pays,  du  monde,  sur 
telle  ville. 

Un  touriste  visite  Beauvais,  il  est  frappé  par  l’aspect  des  rues  tortueuses,  des 
maisons  encorbellées  à pignons  aigus,  et  conclut  fort  justement  à une  cité 
gothique.  Le  même  visite  Versailles.  A peine  a-t-il  parcouru  quelques  mètres 
qu’il  se  trouve  ému  par  l'aspect  imposant  des  édifices,  la  largeur  des  rues,  la 
solennité  des  avenues.  Il  n'a  pas  à se  préoccuper  de  quelques  coins  pittoresques 
disséminés  ici  et  là,  de  même  qu’à  Beauvais  il  a peu  de  souci  des  lices  qui 
cernent  la  ville  et  des  maisons  de  belle  apparence  qui  s'y  peuvent  trouver. 
L’impression  gothique  ici,  solennelle  tout  à l'heure,  dans  la  visite  de  l'autre  ville, 
est  la  seule  juste. 

Dix,  vingt,  trente  maisons  vraiment  belles  dans  Paris,  voire  même  dans  un 
seul  quartier,  ne  modifieront  pas  l'aspect  de  la  grande  ville  ou  de  l'agglomération 
où  elles  se  trouvent  réunies.  Ce  qu’il  faut,  ce  qu’il  importe  de  souhaiter,  ce  sont 
les  grands  aspects  savamment  conçus,  minutieusement  étudiés,  qui  imposent 
fortement.  Ainsi  le  comprenait  l’Ancien  Régime  à qui  Paris  doit  tant,  ainsi  le 
voulurent  les  conventionnels  et  David,  leur  conseiller,  chaque  fois  qu’il  s’agit 
de  constructions  durables,  ou  même  d’effets  passagers  nécessités  par  une  de  ces 
fêtes  si  bien  comprises  qui  résument  l’art  révolutionnaire.  Les  voies  décoratives 
ne  manquent  pas  à Paris.  Conçues  à des  époques  différentes,  mais  par  des 
hommes  soucieux  de  grandeur  et  de  beauté,  les  places  des  Vosges,  de  la  Concorde, 
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Vendôme,  des  Victoires,  du  Palais-Bourbon,  la  rue  Royale,  donnent  le  vrai 
caractère  de  Paris.  C’est  aussi  le  cas  de  la  rue  de  Rivoli,  si  cossue  et  solide  sur 
ses  assises.  On  la  trouve  laide  et  bourgeoise,  mais  sa  masse  impose  et  ses 
ouvertures  sont  bien  étudiées. 

Ces  voies,  ces  places  que  nous  admirons,  nous  sommes,  bien  entendu,  heu- 


Maison  de  la  rue  de  Pomereu;  de  Baudot,  architecte. 


reux  de  leur  diversité  d’aspect.  Répétées  plusieurs  fois,  elles  mèneraient  à l’ennui. 
Mais  ce  qui  nous  séduit,  c’est  l’unité  de  construction  de  chacune  d’elles. 

Les  temps  qui  ont  vu  naître  de  pareils  efforts  ne  sont  pas  près  de  revenir. 
Les  derniers  gouvernements  ont  la  haine  de  Paris  : le  monstre  a pu  se  faire  gentil, 
s’amollir,  il  est  toujours  craint;  les  conseillers  municipaux  venus  on  ne  sait  d’où, 
mal  éduqués,  n’en  comprennent  pas  la  beauté  et  restreignent  leur  rôle  à ses 
besoins  matériels,  à ses  satisfactions  immédiates,  ou  bien  n'osent,  comme  présen- 
tement, que  des  demi-mesures.  Il  faudrait  des  influences  et  il  n’y  en  a pas  d’assez 
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fortes  en  ce  moment.  Viollet-le-Duc  et  Castagnary,  qui  avaient  l’autorité  néces- 
saire et  la  confiance  des  rois  du  jour,  sont  morts.  Dalou  est  trop  occupé  et  n’a 
peut-être  pas  le  repos  d’esprit  nécessaire  pour  influencer  comme  il  le  pourrait 
les  commissions  municipales  déférentes  parfois  à ses  conseils.  Roger  Marx,  si 

dévoué  aux  idées  nouvelles,  est  bien 
révolutionnaire  pour  ces  radicaux,  et 
Victor  Champier,  trop  négligemment 
dédaigneux.  Après  Haussmann,  des- 
tructeur systématique,  mais  qui  avait 
un  but,  après  Alphand,  qui  était  adroit, 
voici  Bouvard,  peu  convaincu.  On  eut 
un  moment  l’illusion  que,  sans  grand 
talent  lui-même,  il  irait  au  moins  aux 
hommes  de  talent.  Les  derniers  con- 
cours pour  l’Exposition  de  1900  ont 
détruit  cette  illusion.  M.  Bouvard,  que 
la  construction  du  pavillon  de  la  Ville 
de  Paris  pouvait  faire  classer  parmi  les 
indépendants,  M.  Bouvard,  ambitieux 
à la  façon  de  Pécuchet,  s’est  tout  à 
coup  souvenu  qu’il  y avait  un  Institut 
et  a conservé  ses  grâces  pour  ses  futurs 
confrères  et  leurs  élèves,  les  pâles 
jeunes  gens  élevés  à la  Villa  Médicis. 
Nous  aurons  des  temples,  des  portiques 
auprès  desquels  les  monuments  et  les 
places  de  l’ancien  Paris  seront  des 
jouets  d’enfants.  Un  seul  arc  de  ces 
mastodontes  pourra,  comme  on  l’a  fait 
très  justement  remarquer,  envelopper 
le  Garde-Meuble,  cette  perle. 

A défaut  des  officiels  et  des  arrivés, 
peut-on  espérer  dans  les  jeunes,  les 
véritables,  ceux  qui  ne  mettent  pas  leur 
ambition  à imiter  les  vieux?  Bien  peu. 
La  plupart  se  découragent,  et  les  autres 
se  lancent  dans  des  projets  irréalisables  qui  effraient  ceux  qu’il  s’agirait  de 
convaincre.  Trachsel,  le  visionnaire,  a trouvé  des  imitateurs  roublards.  Tel 
d’entre  les  jeunes  mène  de  front  un  temple  à la  Lune,  bien  inutile,  avec  le 
Prix  de  Rome.  Et  l’on  vient  crier:  Voilà  l’architecture  de  demain!  — Nous 
manquons  de  monuments  bien  conçus,  les  maisons  que  nous  habitons  sont  défec- 
tueuses, nous  aspirons  à des  demeures  saines,  logiques;  on  nous  dit:  approchez, 
voici  du  nouveau. 

Nous  trouvons  le  vide.  Jeu  dangereux! 
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Le  mal  est  donc  grand  puisqu’il  y a incertitude  même  chez  les  mieux  inten- 
tionnés. Oh!  quand  viendra-t-il  l’homme  de  talent  qui  aura  l’audace,  l’énergie,  la 
constance  nécessaires  pour  imposer  ses  idées,  ainsique  le  firent  les  illustres  à qui 
la  Ville  doit  tant?  Il  est  encore  permis  d’espérer.  Tout  ce  que  l’on  construit  n’est 
pas  laid.  Il  est  des  hasards  heureux,  des  circonstances  qui  montrent,  ainsi  que 
l’assurait  Louis  Veuillot,  que  si  le  monde  hait  les  hommes  de  valeur,  force  lui 
est  de  s’en  servir.  Les  quelques  noms  que  nous  avons  cités  plus  haut  ne  nous 
font  pas  perdre  tout  espoir.  Vieux  ou  jeunes,  ils  peuvent  être  des  points  de 
ralliement.  En  dépit  des  règlements  et  des  exigences  du  capital,  Vaudremer  ne 
fait-il  pas  œuvre  originale,  dans  les  boîtes  à loyer  de  l’avenue  Henri-Martin, 
et  Guimard,  plus  libre,  n’aurait-il  pas  outrepassé  les  droits  du  pittoresque  dans 
sa  maison  de  la  rue  Lafontaine,  où  les  exigences  du  goût,  du  luxe  et  de  la  commo- 
dité se  trouvent  heureusement  conciliées? 

Grâce  aux  primes  promises  et  surtout  aux  modifications  qui  vont  être  appor- 
tées dans  un  sens  plus  libéral  au  décret  de  1882,  nous  avons  lieu  d’espérer  que 
les  prévisions  pessimistes  de  certains  architectes  ne  se  réaliseront  pas.  Les 
routiniers  sont  déroutés.  Tant  mieux!  Aux  autres  à prendre  la  place.  Il  y a à 
innover,  il  y a à lutter.  Que  tous  ceux  qui  sentent  en  eux  quelque  chose  fassent 
un  effort.  D’autres  décisions  et  réglementations  plus  complètes  et  conformes 
aux  lois  de  la  beauté  ne  pourront  manquer  de  suivre.  La  liberté  vaincra  la  peur 
et  la  grande  Ville  surgira  pittoresque,  comme  aux  siècles  passés. 

Charles  SAUNIER. 
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PALMETTES,  GERBES  ET  AIGRETTES 


( Suite  '). 


’SîlK  \ N ^*sant  dans  notre  précédente  étude  de  quelle  importance  et  de  quel 
^ ^ \\  intérêt  était  l’axe  d’une  palmette  pour  la  composition  de  cet  ornement, 
nous  avons  montré  des  exemples  où  l’axe  joue  un  rôle  prédomi. 
nant.  Comme,  en  somme,  cette  prédominance  lui  sied,  pourvu 
qu’il  remplisse  sa  fonction  avec  réserve  et  respect  de  la  tournure 
générale,  il  a paru  tout  naturel  de  l’indiquer  encore  d’une  façon 
plus  frappante  pour  l’œil,  en  lui  réservant  une  parure  spéciale,  en  lui 
donnant  un  aspect  et  un  rôle  différents.  Cependant,  autant  que  possible, 
on  aura  le  soin  délicat  d’établir  entre  lui  et  les  autres  branches  une 
liaison  et  une  raison  d’être  qui  maintiennent  l’unité;  c'est  une  question 
de  goût,  d’ordre  et  d’harmonie  qu’un  peu  de  réflexion  et  de  prudence 
auront  vite  résolue.  Ce  n’est  point  ici  le  lieu  de  mettre  en  œuvre  des  fantaisies 
exagérées,  il  faut  s’en  tenir  soit  aux  choses  convenables  provenant  des  autres 
éléments,  soit  à celles  qui  s’expliquent  l’une  l’autre,  soit  enfin  à celles  motivées 
par  la  destination  de  l’objet.  Dans  le  premier  cas  un  compositeur  de  baguettes 
moulées  a trouvé,  sans  frais  d’imagination,  à faire  un  axe  avec  la  réunion  de  deux 
éléments  soudés;  un  autre,  plus  habile,  l’a  formé  sur  une  porcelaine  du  xvm®  siècle 
d’un  élément  élargi  de  deux  ailes  parfaitement  conformes  au  type  adopté,  et  Bérain  a 
suivi  avec  succès  la  même  voie  pour  une  incrustation  d’écaille  (Jig.  53),  etc.  Dans  le 
deuxième  cas,  par  exemple,  on  aura  : des  gousses  de  graines  accompagnées  d’une 
feuille  formant  axe  à la  chaire  de  Santo-Croce,  à Florence;  des  feuilles  recourbées 
autour  d’une  tige  jadis  fleurie  et  portant  encore  à son  extrémité  des  sépales  et  un  ovaire 
sur  une  frise  peinte  de  la  Renaissance;  des  feuilles  encore  s’écartant  cette  fois  en 
éventail  du  bourgeon  qui  leur  a donné  naissance  ou  qu’elles  protègent  sur  une  mar- 


i.  Voir  la  Revue  des  Arts  décoratifs,  tome  XVIII,  p.  53. 
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Fig.  53.  Axe  en  évidence.  Bordure.  Céramique.  Écaille. 


queterie  de  bois  à Pérouse;  ou  bien  la  feuille  centrale  sera  vue  de  face,  droite  et  dans 
toute  sa  vigueur,  pendant  que  ses  compagnes,  de  profil  et  repliées,  s’inclineront  déjà 
sur  une  bordure  peinte;  avec  un  axe 
beaucoup  plus  accusé,  le  groupe  de 
feuilles  s'écartera  pour  laisser  passer 
une  Heur  centrale,  à l'angle  d’un  plafond 
composé  par  M.  Tœpfer,  ou  pour 
permettre  à une  forte  tige  portant  un 
culot  fleuronné  de  se  développer  à son 
aise  sur  le  chéneau  des  Magasins  du 
Printemps  (fi g.  5 4),  conformément  à 

la  note  souvent  ébauchée  dans  l’art  antique  et  en  particulier  au  siège  du  théâtre  de 
Dionysos,  à Athènes  (fig.  55).  Enfin,  cet  axe  en  vedette  peut  être  inspiré  par  l'objet  sur 

lequel  il  se  trouve  ou  par  l’emploi  de  cet  objet 
et,  de  ce  fait,  il  est  complètement  transformé 
puisqu'il  se  traduira  par  quelque  chose  n’ayant 
plus  de  rapport  avec  la  palmette,  par  un  élé- 
ment symbolique,  tel  que  : une  croix,  comme 
cela  se  rencontre  si  souvent  dans  les  cimetières 
(Jig.  56),  etc.  Alors,  dans  ce  dernier  cas,  cas 
tout  particulier,  la  division  en  deux  du  motif 
est  si  bien  marquée  que  la  palmette  ne  semble 
plus  être  une  palmette  paire;  elle  a un  faux  air 
d’ensemble  obtenu  par  l’accolement  gauche  de 
deux  palmettes  impaires;  elle  manque  totale- 
ment de  franchise. 

Dans  une  combinaison  semblable,  pour 
supprimer  toute  indécision,  éviter  toute  lour- 
deur et  parler  nettement  aux  yeux  un  langage 
clair,  empreint  d’une  certaine  recherche  d’élégance  dans  la  forme,  il  n’y  a qu’un 
moyen  : revenir  simplement  à l’antique  et  heureux  usage,  si  cher  aux  Grecs.  Ces 
maîtres,  chaque  fois  que  la  modification  de  l’axe  doit  être  impor- 
tante, n’hésitent  point  à rejeter  l’emploi  de  la  palmette  paire  pour, 
en  son  lieu  et  place,  affronter  ou  adosser  deux  palmettes  impaires 
qu'ils  séparent  ostensiblement  par  un  axe  isolé.  Ils  obtiennent  ainsi 
un  résultat  gracieux  qui,  rayonnant  à droite  et  à gauche  symétri- 
quement, respecte  l’enveloppe  générale  et  crée  dans  ce  type  élémen- 
taire une  nouvelle  catégorie  que  l’on  pourrait  appeler  la  catégorie  des 
palmettes  composées.  Ces  dispositions  spéciales  sont  parfois  très 
originales  et  très  artistiques,  aussi  ont-elles  été  maintes  fois  utilisées 
depuis  les  remarquables  socles  polygonaux  du  temple  d’Apollon  Dydiméen,  à Milet 
(fig.  5 y),  jusqu'à  nos  jours  (fig.  55,  caducée  ornemanisé  par  M.  Jegondez),en  passant 
par  les  variations  diverses  (mosaïque  de  Roullé,  fig.  5ÿ)  qu’ont  pu  inventer  les 
créateurs  byzantins,  du  Moyen-Age  ou  de  la  Renaissance,  jamais  pris  à court. 


Fig.  5q.  A xj  accuse. 


Fig.  5. 

Théâtre  de  Dionysos. 
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En  procédant  par  ce  détour  à la  résolution  d’un  premier  problème,  les  artistes  de 
l'Attique  et  leurs  successeurs  ont,  de  plus,  du  même  coup,  trouvé  la  meilleure  des  solu- 
tions possibles  à employer  comme  remède  aux  inconvénients  résultant 
du  simple  rappel  de  l’axe.  Oui,  certes,  c’est  encore  bien  là  le  seul 
parti  convenable  à prendre,  le  seul  réellement  qui  donne  un  heureux 
et  agréable  ensemble,  si,  afin  de  varier  la  construction  et  l’aspect, 

on  cherche  à enlever  l’élément  milieu 
pour  en  indiquer  seulement  l’empla- 
cement par  un  motif  isolé,  fleur  ou 
emblème.  En  effet,  malgré  la  précaution  Fig.  36. 

prise  de  combler  le  vide  en  apparence,  Axe  transformé, 
la  palmette  paire  n’en  resterait  pas 
moins  rompue;  il  lui  manquerait  quelque  chose  dont  l'œil 
serait  gêné  et  le  trait-d’union  n’en  ferait  qu’un  mot  composé 
qui  ne  nous  serait  point  familier.  Sous  tous  rapports  il  est 
préférable  d’avoir  recours  aux  palmettes  impaires  et  de 
s’inspirer  directement  des  stèles  admirables  de  Mnésistrate, 
de  Télémaque,  d'Egicrate  et  de  Théophile  (fi g.  60)  dont 
l’agencement  et  le  style  en  font  de  parfaits  modèles. 

Enfin,  c’est  encore  ce  même  moyen  que  toujours  de 
préférence  ces  mêmes  artistes  grecs  emploieront  lorsqu'ils 
feront  disparaître  aussi  toute  trace  de  l’axe  de  direction 
(fig.  61,  monument  hellénique).  En  agissant  de  la  sorte, 
ils  ne  semblent  point,  d’ailleurs,  suivre  un  parti  pris 
d’avance  et  copier  avec  des  variantes  un  modèle  arrêté, 
mais  bien  plutôt,  comme  dans  les  deux  circonstances 
précédentes,  s’astreindre  à des  règles  de  bon  goût  et  de 
clarté.  Car  ils  ne  sont  point  certes 
sans  avoir  aussi  établi  quelques  pal- 
mettes paires  sans  axe.  Mais  ces 

Temple  d'Apollon  Dydiméen  à Milet.  eSSa'S’  véritables  exceptions,  ne  se 

montrent  qu’à  de  très  rares  inter- 
valles; par  exemple,  en  Lydie,  au  sommet  d’une  tombe  brisée 
( fig • 62),  ou  en  Grèce,  au  couronnement  de  stèle  reproduit  sous 
le  n°  406  dans  la  collection  des  moulages  donnés  aux  écoles  de 
dessin  (fig.  63).  Dès  lors,  quoique,  en  somme,  d’une  tenue  qui 
ne  choque  guère,  malgré  l’absence  de  ce  milieu  que  l’œil  recherche 
parce  que  la  disposition  de  l’ornement  l’y  invite,  et,  par  conséquent,  encore  accep- 
tables si  1 on  veut,  ces  tentatives  primitives  ont  été  complètement  abandonnées, 
au  moins  dans  les  œuvres  connues,  et,  pour  en  trouver  quelques  rappels,  il  faut  fouiller 
les  recoins  du  Moyen-Age,  hardi  et  naïf;  encore  ces  palmettes,  que  nous  offre  l’époque 


Fig.  58. 

Sculpture  de  M.  Jcgondez. 


carlovingienne  dans  l’Ardèche  et  le  Poitou  (fig.  64),  sont-elles  simplement  des  traduc- 


tions de  feuilles  de  haute  fantaisie,  dont  l’une  est  lourde  et  dont  l’autre  est  le  maladroit 
rapprochement  de  deux  parties  semblables. 
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Fig.  60. 

S:;le  de  Mnésistrate. 


Dans  la  palmette.  si  l’ensemble  bien  combiné  des  branches  forme  à lui  seul  en 
somme  le  côté  caractéristique  du  type  et  réclame  par  conséquent  assez  de  précautions. 

il  est  cependant  d'autres  parties  que.  par 
besoin  obligatoire  d’harmonie  et  d’unité, 
il  ne  faut  point  négliger  parce  qu’elles  font 
corps  avec  le  sujet  et  le  complètent.  Ces 
membres,  inséparables  presque  toujours, 
sont  : les  centres,  leurs  soutiens  que  nous 
désignerons  par  le  terme  général  de  sou- 
ches et  le  fond  même  sur  lequel  repose  ou 
se  détache  l'ornement. 

Fig.* 39.  Mosaïque  de  Rouiié.  Centres.  — Le  centre,  quoique  ne  ren- 
fermant pas  en  toute  occasion  les  points 
de  rayonnement,  d’écartement  ou  d’élévation,  suivant  l'un  des  trois 
modèles  adoptés,  n’en  est  pas  moins  pour  l'œil  du  spectateur  le  noyau  autour 

duquel  gravite  la  composition,  le  cœur  d’où 
semble  partir  la  vie  de  tout  le  système. 
Alors,  par  convenance,  il  doit  être  indiqué, 
souligné,  voire  même  mis  en  évidence  con- 
formément à la  grandeur  et  à l’importance 
du  motif.  De  plus,  la  nécessité  de  ne  point 
laisser  vide  et  sans  attrait  le  morceau  le 
plus  en  vue  est  considérée  avec  raison  par 
les  décorateurs  soucieux  de  leurs  créations 
comme  une  règle  fondamentale,  de  sorte  que 
le  centre  de  la  palmette  a été  occupé  à 
toutes  les  époques,  sauf  les  exceptions  inévi- 
tables, par  quelque  chose  de  plus  ou  moins  intéressant,  suivant  que  l'artiste  cherche 
soit  à rappeler  les  attaches  ou  les 
soudures  des  éléments  naturels  qui 
ont  donné  naissance  au  type,  soit  à 
indiquer  simplement  le  milieu  du 
canevas  géométrique,  soit  à transfor- 
mer l'espace  uni  de  la 
paume  en  une  parure  soi- 
gnée et  riche,  digne  de 
fixer  l'attention  et  d’accom- 
pagner ou  de  motiver  l’épa- 
nouissement  des  rais. 

Naturellement  dans  les 

ornemems  légers  des  pièces  Fig.  (>?.  Monument  hellénique, 

céramique,  les  bordures 
mignonnes  des  bijoux,  les  gravures  fines  des  armes  ou  des  fers  de  relieur,  les 
petites  peintures  murales,  etc.,  partout  où  la  place  est  fort  restreinte  et  l’ornemen- 


Fis.  61.  Monument  hellénique. 


I-  l 

Fig.  62. 
Tombe  J* 
Lydie. 


76 


REVUE  DES  ARTS  DÉCORATIFS 


de  donner  des  noms  particuliers,  etc., 


Hl  tation  menue,  la  sobriété  domine  toujours 
j]  dans  le  décor  des  centres  pour  s'associer 
il  à la  sveltesse  générale  et  ne  point  lui 
I nuire.  C’est  ainsi  que  le  plus  souvent  un 

I rien  suffit  tel  qu’un  point  seul,  une  ligne 

II  droite,  un  angle,  un  ou  plusieurs  arcs,  un 
|j  arc  brisé,  un  croissant,  un  ovale,  une  sorte 

de  larme,  un  triangle  curviligne,  des  poly- 
gones variés,  auxquels  il  est  parfois  difficile 
tout  fréquemment  accompagné  de  filets  et  de 


Fig.  ‘63. 

Étude  des  centres  de  palmettes. 


Fig.  66. 

Étude  des  centres  de  palmettes. 


points  de  couleur  (fig.  65).  Dès  que  les  dimensions  le  permettent,  ces  indications 
sommaires  sont  remplacées  par  des  motifs  plus 
grands  et  plus  fournis  et  alors  apparaissent,  par 
exemple  : un  fer  de  lance  sur  une  peinture  moderne, 
une  feuille  d’eau  au  centre  d’un  cuivre  de  l’époque 
impériale,  une  feuille  d’acanthe  à l’église  Madona 
di  Galliera  de  Bologne,  un  culot  dans  une  tenture 
du  xviie  siècle,  un  ovale  orné  d’un  damier  au  milieu 
d’une  étoffe  du  temps  de  Louis  XIV,  un  arc  et 
une  feuille  trilobée  sculptés  en  bordure  d’un 
bahut,  etc.  Puis  dans  la  même  catégorie  viennent 
se  ranger  d'une  part  les  nombreux  centres  occupés 
par  une  autre  palmette,  procédé  ancien  dont  nous 
avons  déjà  parlé  longuement,  et,  d’autre  part,  les 
fruits  volumineux  pour  lesquels  la  palmette  n’est 
plus,  pour  ainsi  dire,  que  l’enveloppe  avant  le  Fig.  67.  Étude  des  centres, 

développement,  comme  le  montrent  les  œuvres  Palmette  de  la  villa  Poniatowski, 
modernes  de  MM.  Garnier  et  Yilleminot  (fig.  66). 

Enfin  le  centre  orné  devient  parfois  d’une  importance  si  grande  qu’à  lui  seul  il  prend 
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presque  autant  de  place,  et  quelquefois  plus,  que  la  décoration  rayonnante  à laquelle 
il  sert  de  pivot.  Bien  entendu  ce  genre  particulier  ne  convient  principalement  qu’aux 
oeuvres  appelées,  soit  par  leur  taille,  soit  par  leur 
richesse,  à faire  partie  d’un  ensemble  architectural  ainsi 
que  les  antéfixes,  les  aérotères,  les  frontons,  les  enca- 
drements, les  fontes,  etc.  Dans  ce  cas,  malgré  l’abon- 
dance des  sujets  à choisir  et 
la  liberté  qui  préside  à cet 
agencement,  les  données  les 
plus  en  usage  en  Grèce,  en 
pays  latin  et  depuis  la  Re- 
naissance jusqu’à  présent  sont 
cependant  en  fort  petit  nom- 
Fig.  68.  Paimette  bre  ; ce  sont  sans  cesse  des 

du  Temple  de  Marc- Aurcle.  tOUlTes  de  feuilles  d acanthe  Fig.  69.  Étude  des  centres. 

avec  tige  médiane  (fig.  6'y, 

Villa  Poniatowski)  ou  corolle  en  collerette  (fig.  6S,  Temple  de  Marc-Aurèle),  des  vases 
d’où  émergent  les  feuilles  de  la  palmette  comme  des  pousses  d’aspidistra  (fig.  6g),  ou 
bien  surtout  des  figures  humaines,  tantôt  au  naturel,  tantôt  transformées  en  mascarons. 
Ce  d.-in’cr  moyen  est,  sans  contredit,  le  plus  usité  et  le  plus  varié;  sur  une 


Fig.  70.  Centres  de  palmettes  formés  avec  des  figures. 


antéfixe  polychrome  du  Louvre  la  palmette  forme  auréole  à une  tète  de  femme, 
sur  une  pièce  semblable  du  cabinet  de  M.  Durand  elle  devient  coiffure,  sur  un  plat 
de  la  Renaissance  elle  remplace  les  cheveux,  sur  une  ferronnerie  Henri  II  elle  sert 
de  barbe,  etc.  (fig.  jo).  Mais  la  figure,  calme  ou  rieuse,  sévère  ou  grimaçante, 
meuble  avec  un  intérêt  bien  autrement  captivant  que  des  branches  sinueuses,  des 
gousses  ou  des  pétales;  elle  a des  qualités  bien  supérieures  de  charme  et  d’attrait, 
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et  il  en  résulte  que,  malgré  lui,  bien  souvent  le  décorateur  se  trouve  entraîné  à 


Fig.  71.  Motif  de  céramique  grecque.  Palmettes  où  prédomine  la  ligure. 


f.jJUKsrrvC  1 


Fig.  72.  Études  des  souches  de  palmettes.  Propylées  d’Athènes  et  d’Ëleusis. 


de  la  palmette,  en  partie  absorbée  et  de 


transformer  sa  création.  Au  détriment 


suite  reléguée  au  second  rang,  il  fait  de  l’ancien  accessoire  l’élément  dominant, 
ainsi  que  le  laissaient  prévoir  les  exemples  précédents  et  que  l’indiquent  nettement 
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Fig.  73.  Tige 
de  lotus  égyptien. 


Fig.  74.  Cloisonné  indien. 


les  trois  céramiques  antiques  de  la  figure  71.  Alors  notre  ornement  n'est  plus  qu'un 
simple  accompagnement,  un  colifichet  de  luxe,  et  le  centre  et  la  souche,  fondus 
en  un  seul  et  même  ensemble,  se  sont  effacés  devant  un  nouveau  venu 
sur  lequel  se  concentrent  l'effet  et  le  regard. 

Souches.  — Si  dans  maintes  circonstances  les  éléments  de  la  pal- 
mette,  groupés  seuls  ou  rassemblés  autour  de  leur  centre,  fournissent 
de  coquets  détails  largement  suffisants  pour  les  petites  ornementations 
peintes,  incrustées  ou  gravées,  le  plus  souvent  cependant  ils  sont  accom- 
pagnés tantôt  d'une  tige  d’où  ils  sortent  pour  s’étaler  en  fleur,  tantôt  d'un 
pied  sur  lequel  ils  se  maintiennent  en  équilibre,  tantôt  d’un  support 
leur  servant  de  base  et  d’assiette.  Cette  partie  surajoutée  est  formée  de 
branches,  d’enroulements  volutés,  de  feuillages  et  d’ornements  divers;  c'est  quelque 

chose  comme  une  plante  imaginaire,  un  tronc  ou 
mieux  une  souche  d'où  germe  et  s’élance  en  pleine 
lumière  toute  la  décoration  rayonnante,  issue  d’un 
bourgeon  fantastique.  Suivant  l’importance  des  sujets, 
leur  simplicité  ou  leur  richesse,  ce  genre  d’addition 
va  du  simple  au  composé,  en  participant  presque  toujours  des  végétaux  et  de  leurs 
variations  si  multiples,  tant  il  est  vrai  que  la  palmette  dans 
l'esprit  du  compositeur,  malgré  les  transformations  qu’il  lui  a 
fait  subir  et  les  autres  modèles  dont  il  s’est  inspiré,  conserve  de 
tout  temps  sa  filiation  naturelle  et  reste  indissolublement  liée  à 
toute  idée  florale.  C'est  ainsi  qu’en  passant  par  une  foule  de 
créations  charmantes,  plus  ou  moins  originales,  comme  nous  en 
montrent  si  souvent  les  belles  panses  des  vases  grecs,  jusqu’aux 
enroulements  compliqués  des  propylées  d’Athènes  et  d’Eleusis 
(jig.  72 ),  cette|souche  part  de  la  frêle  et  flexible  tige  du  lotus 

égyptien  (Jig.  y 3) 
pour  se  plier  au  gré 
de  l’artiste  suivant  les 
ondulations  et  les  sou- 
plesses variées  des 
éléments  courbes, 
seuls  ou  combinés. 

La  serpentine  fournit  une  branche  continue 
^ sur  laquelle  alternent  à droite  ou  à gauche 
les  feuilles  inédites  et  les  fleurs  palmées 
encore  inconnues  d’une  herbacée  nouvelle 
( fig . 7 4,  cloisonné  indien);  la  courbe  en  C 
ou  double-spire,  soit  tout  unie  (vase  Cam- 
pana),  soit  garnie  de  tresses  (frise  en  terre 
cuite),  soit  accolée  à une  tête  de  victime  (frise  antique)  suffit  dans  bien  des  cas  aux 
nombreuses  élégances  des  céramistes  grecs  (fig.  y5);  la  spirale,  fermement  dessinée 
en  ses  enroulements  simples  (peinture  de  temple)  ou  multiples  (vase  corinthien)  soutient 


i 
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Fig.  75.  Etudes  des  souches. 
Ce'ramique  grecque. 


Fig.  76.  Études  des  souches  en  volutes. 
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une  palmette  à l’une  de  ses  extrémités  et  vient  en  porter  une  autre  entre  ses  spires 
affrontés,  ou  bien,  devenue  volute,  elle  forme  un  pied  d’antéfixe,  sert  de  garniture 

à un  chéneau,  est  fleurie  sur  les  chapitaux  ionique  et  corinthien 
(fig.  y 6);  l’accolade,  très  rarement  employée,  supporte 
parfois  le  culot  palmé  (vase  grec)  ou  le  tient  suspendu  entre 
ses  arcs  (fig.  77,  frise).  La  courbe  fermée,  le  cercle,  est 
parfois  en  usage  (fig.  y8,  terre  cuite).  Mais  c’est  surtout  la 
courbe  en  S ou  anti-spire  que  l’on  rencontre  le  plus  fréquem- 
ment parce  qu’elle  se  prête  plus  volontiers  aux  assemblages 
et  aux  caprices,  grâce  à ses  deux  parties  enroulées  et  à la 
facilité  de  la  placer  tantôt  droite  (chéneau,  boulevard  Hauss- 
mann),  tantôt  couchée  ou  bien  unie  (terre  cuite)  ou  bien 
agrémentée  (vase),  tantôt  inclinée  sous  différents  aspects  (terre  cuite,  bronze  dit  de 
Donatello,  fig.  yç).  Il  en  est  de  même  du  rinceau  élégant  mis  à chaque  instant  à 
contribution,  non  seulement  pour  les  stèles  et  les  antéfixes,  mais  encore 
pour  la  crête  des  chéneaux  (terre  cuite  grecque),  le  couronnement  des 
pignons  découpés  (composition  de  M.  de  Hoven,  architecte  à Francfort, 
fig.  80),  les  cadres,  les  plafonds,  etc.  En  même  temps  les  décorateurs 
ont  de  suite  utilisé  les  combinaisons  de  ces  courbes  primordiales,  habi-  Fig.  78. 
lement  raccordées,  et  leurs  dérivés  : boucles,  nœuds  d’amour,  lyres,  Terre  cuite, 
cœurs,  etc.,  dont  la  figure  81  donne  des  exemples  variés;  puis  sur  ces 
données  géométriques,  parfaitement  conformes  d’ailleurs  aux  enlacements  et  aux 
replis  régularisés  des  tiges  grimpantes  ou  rampantes,  ils  ont  échafaudé  des  ornements 

végétaux,  tels  que  des  branches  avec  fruits,  comme 
sur  une  nappe  moderne,  tels  que  des  culots  enfilés 
comme  ceux  d'une  frise  allemande  du  xix®  siècle 
(fig.  82).  Dans  d’autres  circonstances,  les  rameaux, 
les  feuilles  et  les  fleurs  se  multiplient  jusqu’à  former 
un  ensemble  plus  important  que  la  palmette  qu’ils 
soutiennent  [fig.  83,  composition  de  M.  Toifel); 
alors  cette  dernière  cesse  d'être  l’objet  principal  et  le 
fleuron  prend  toute  l'attention;  ou  bien  juste  le 
contraire  arrive,  c’est-à-dire  que  de  tous  ces  mor- 
ceaux assemblés,  un  seul  suffit  pour  soutenir  et  faire 
dominer  la  composition  rayonnante,  dans  le  genre 
du  culot  renversé  qu’a  employé  Bruneleschi  pour  le 
couronnement  de  la  clôture  de  la  chapelle  Sacrée  à la 
cathédrale  de  Prato  (fig.  84).  Enfin,  à notre  époque, 
si  la  plupart  du  temps  nous  respectons  la  vieille  don- 
née antique,  la  plante  imaginaire  avec  toutes  ses  élé- 
gances, nous  bornant  simplement  à changer  la  nature  des  éléments,  — et  il  y a encore 
par  ce  moyen  de  nombreuses  occasions  de  créer  de  belles  choses,  — il  arrive  cependant 
que  de  nouvelles  tentatives  sont  essayées  pour  chercher  à rajeunir  le  motif  trop 
connu  : les  uns,  avec  succès,  introduisent  des  têtes  de  personnages  ou  d'animaux  (fig.  85, 


Fig.  79.  Souches  en  courbes  diverses. 


Fig.  77.  Études  des  souche: 
en  accolade. 
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chéneau  du  théâtre  de  la  Gaîté  par  M.  Cusin,  architecte),  les  autres  font  reposer  la 
palmette  sur  un  socle,  sur  une  borne  architecturale  qu'ils  couronnent  à la  manière 

des  acrotères  (fig.  86,  châ- 
teau de  Mons-le-Tourny.) 

Fonds.  — A part  les 
cas  particuliers  et  nombreux 
de  distribution  en  bandes 


Fig.  80.  Crête  de  chéneau  et  couronnement  de  pignon. 


Fig.  81. 

Souches  de  palmettes. 


ou  en  semis,  de  suppression  pour  laisser  les  rayons  profiler  leur  silhouette  sur  des 
étoffes,  des  verdures  ou  le  bleu  du  ciel,  cas  dans  lesquels  le  fond  est  arrêté  par  des 


Fig.  81  bis.  Souches  de  palmettes  dérivées  de  courbes:  boucles,  nœuds  d'amour,  lyres,  cœurs,  etc. 


filets  ou  s’étend  sans  limite,  en  général  les  formes  arrondies,  oblongues,  élancées 
ou  épanouies  de  la  palmette  sont  circonscrites  et  encadrées  par  de  grandes  lignes, 
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soit  participant  de  leur  masse,  soit  épousant  leur 
tracé  extérieur.  De  là  deux  sortes  de  champs  : les 
uns  simples,  les  autres  découpés,  que  l’on  emploie 
presque  sans  distinction  dans  tous  les  arts,  en 
ayant  soin  toutefois  de  les  harmoniser  avec  les 
ensembles,  de  tenir  compte  de  la  matière  employée, 
Fig.  82.  Paimcttes  modernes.  et,  surtout,  d'éviter  à temps  la  mollesse  et  l’indé- 

cision que  pourrait  engendrer  la  multiplicité  des 
courbes  assemblées  en  tous  sens.  Les  premiers  la  plupart  du  temps  sont  circulaires, 
elliptiques,  ovalaires,  en  cœur,  terminés  par  deux  arcs  heurtés  en  ogive  ou  formés 
de  courbes  en  C,  ou  en  S, 
comme  on  a pu  le  remarquer 
dans  les  exemples  déjà  donnés, 
spécialement  dans  la  figure  81, 
sur  la  coupe  d'Hildesheim 
(fig.  8j)  et  à l’Hôtel  de  Ville 
de  Paris  (fig.  88).  En  se 
bornant  ainsi  à un  contour 
d’une  sobriété  élégante,  le  dé- 
corateur, par  contraste,  met 
bien  en  évidence  les  lignes  mou- 
vementées du  motif  sans  le 
gêner  et  l’amoindrir.  Parfois 
même,  pour  plus  de  fermeté, 
il  introduit  avec  raison  quel- 
ques fragments  de  ligne  droite 
comme  dans  certains  antéfixes 
(fig.  8g),  il  souligne  la  com- 
position par  un  groupe  de 
moulures  accusées  pour  les 
couronnements  de  stèles  ou 
par  des  bandes  de  direction 
sur  le  pied  et  le  col  des  vases, 
s’il  n’a  pas  la  ressource  de 
l’opposition  fournie  par  les 
horizontales  étendues  de  l’objet 
à décorer  (chéneau,  toit,  bor- 
dures de  tapis,  de  plafonds, 
de  cadres,  etc.) 

Les  seconds,  par  leurs  dé- 
coupures pratiquées  a distance  Fig.  g3  Composition  dérivée  de  la  palmette  par  M.  Toifel. 

du  sujet  et  simplifiant  en  plu- 
sieurs endroits  les  sinuosités  multiples  de  l'ornement,  tiennent  de  la  solidité  du 
premier  genre  en  même  temps  qu’ils  rappellent  la  suppression  du  fond  et  en 


« 


ÉTUDE  DES  ORNEMENTS 


83 


gardent  tous  les  avantages  de  sveltesse  et  de  grâce.  Il  sont  très  employés 


Palmette  de  Bruneleschi. 
Cathédrale  de  Prato. 


Fig.  85. 

Chéneau  du  Théâtre  de  la  Gaîté. 


aussi 


bien  pour  les  objets  peints  et  gravés 


que  pour  ceux  modelés,  moulés  ou  scupltés 


Fig.  86.  Château 
de  Mens- le-Tour. 


Fig.  88.  Hôtel  de  Ville  de  Paris. 


{fig-  go,  feuilles  de  manuscrits  du  moyen-âge. 


Fig. 87. Coupe 
d’Hildcsheim. 


Fig.  89. 
Antéfixe. 


Terre  cuite  athénienne),  et  dans 


Ornements  de  manuscrits 
et  terre  cuite  grecque. 


chaque  circonstance  ils  réclament  les  mêmes  précautions  que  leurs  similaires  pour 
éviter  toute  apparence  douteuse  et  molle. 
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A ce  dernier  mode  se  rattache  le  moyen  terme  adopté  en  sculpture  par  quelques 
artistes  pour  découper  leur  motif,  lui  donner  un  semblant  de  fond  et  relier  entre 
eux  les  éléments  qui,  vu  la  matière  employée,  ne  sauraient  résister  à un  évidement 
exagéré.  Alors  ces  pleins  apparents  se  raccordent  aux  rayons  par  des  congés  habiles 
ou  sont  transformés  en  additions  décoratives  (fig.  gi).  Ainsi,  une  nécessité  de 
construction  et  de  durée  se  trouve  devenir  une  ressource  pour  l’ornemaniste,  et  l’Art, 
même  en  ces  petites  applications,  fait  d’une  utilité  une  chose  agréable. 

(A  suivre.)  Jules  PASSEPONT. 


Fig.  91.  Palmctte  découpée  avec  pleins  apparents. 


LES  ÉCOLES  D’ART  INDUSTRIEL 

ÉCOLE  CENTRALE  DE  DESSIN  TECHNIQUE  DU  BARON  STIEGLITZ 

ÉCOLE  STROGANOFF 


l faut  rappeler  que  dans  le  précédent  article,  les  lecteurs 
ont  pu  se  rendre  compte  de  l’organisation  supérieure  de 
l’École  de  la  Société  impériale  d'encouragement  aux  Arts. 
Cette  fois-ci,  ils  pourront  se  rendre  compte  de  l’instruc- 
tion artistique  donnée  dans  deux  écoles  de  non  moins 
grande  valeur  : l’École  Stieglitz  et  l’École  Stroganoiï. 

Le  fondateur  de  l’École  centrale  de  dessin  technique, 
le  baron  A.-L.  Stieglitz,  avait  été  pendant  de  longues 
années  un  des  membres  les  plus  influents  du  comité  de 
direction  de  l’École  de  la  Société  impériale  d’encoura- 
gement aux  Arts.  Fin  connaisseur  en  matière  artistique, 
collectionneur  des  belles  pièces  rares,  il  aurait,  certes, 
assuré  la  complète  indépendance  de  la  Société  dont  il  faisait  partie,  si  un 
dissentiment,  une  divergence  de  vues  avec  l’administration  ne  l’avait  poussé 
à démissionner.  Possesseur  d’une  fortune  colossale,  le  baron  Stieglitz  ne 
voulut  pas  priver  de  sa  protection  les  industries  d’art  : il  créa  l’École 
centrale  de  dessin  technique,  une  rivale  de  l’École  de  la  Société  impériale; 
du  même  coup,  il  satisfaisait  à ses  goûts  et  restait  seul  maître  dans  son 
domaine.  Riche  d’un  capital  de  vingt-cinq  à trente  millions,  installée  dans  un 
somptueux  palais  (Solianoï  péréoulok),  don  de  son  fondateur,  l’École  centrale  de 
dessin  technique,  était  toute  désignée  pour  prendre  le  premier  rang  parmi  les 


i.  Voir  la  Revue  des  Arts  décoratifs , tome  XVII,  p.  403. 


1 


86 


REVUE  DES  ARTS  DECORATIFS 


écoles  d’art  industriel.  J’entends  les  écoles  d’art  industriel,  n’enseignant  pas 
seulement  le  métier,  mais  cherchant,  soit  à affiner,  à développer  le  genre 
« national  »,  soit  à découvrir  les  formules  nouvelles,  des  types  rajeunis  ou  créés  * 

en  dehors  de  principes  étrangers.  L’École  Stieglitz  était  assez  indépendante, 
assez  fortunée  pour  tenter  de  former  une  pépinière  d’artistes  personnels , doués 
de  véritable  individualité , capables  de  combiner  des  choses  originales  et  de 
donner  une  impulsion  nouvelle  aux  industries  d'art  en  Russie.  Elle  pouvait,  elle 
devait  le  faire!  Et  ma  conviction  est  que  telle  devait  être  l’idée  première  de  son 
fondateur.  Malheureusement,  si  la  maquette  fut  belle,  l'œuvre  fut  manquée!  La 
nature  russe  est  toute  faite  d'impulsion,  de  premier  mouvement;  influence  du 
climat  ou  veulerie  asiatique,  l’excitation  tombée,  le  grand  effort  l’effraie,  la 
continuité  de  la  lutte  l’épouvante.  Pour  vaincre  cette  veulerie  naturelle,  pour 
maintenir  à son  niveau  le  cerveau  slave,  qui  est  une  merveilleuse  machine  assi- 
milatrice, enregistrant  et  amalgamant  les  plus  bizarres  éléments,  il  faut  une 
direction  énergique  d’artiste  obstiné  dans  son  rêve.  Il  faut  opposer  à la  torpeur 
béate  une  volonté  que  rien  ne  fléchit;  il  faut  stimuler  l’effort  en  imposant  le 
but;  demander  l'impossible  presque,  pour  obtenir  le  nécessaire,  maintenir  la 
fièvre  dans  la  nature  trop  vite  lassée! 

L’artiste  obstiné  qui  aurait  développé  le  vol  de  sa  superbe  conception, 
l’homme  énergique  qui  aurait  réprimé  les  défaillances,  le  dispensateur  du  feu 
sacré  qui  aurait  révolutionné  les  industries  d'art  en  Russie,  ne  se  trouva  pas! 

De  plus,  la  lutte  pour  la  réussite  de  l’entreprise  — la  seule  branche  de  salut 
pour  donner  du  nerf  aux  participants,  leurs  intérêts  y étant  engagés  — n’existant 
pas;  personne  n'ayant  à se  préoccuper  des  moyens  d'existence  de  cette  institu- 
tion florissante  sous  le  rapport  pécuniaire,  aucun  intérêt  spécial  ne  rattachant 
les  professeurs  aux  élèves,  l’École  centrale  de  dessin  technique  tomba  au  niveau 
d’une  très  belle  école  de  dessin,  mais  n'atteignit  pas  le  but  proposé.  Elle  se  can- 
tonna dans  la  formation  de  très  bons  dessinateurs,  peintres,  sculpteurs  pour 
industries;  prépara  des  professeurs  de  dessin  pour  les  écoles  mixtes  et  élémen- 
taires— rien  de  plus.  Au  lieu  de  développer  l’individualité,  on  se  contenta  de 
faire  copier  les  modèles  de  rare  valeur  contenus  dans  le  musée  superbe  de 
l’école.  Cela  épurait  certes  le  goût;  mais  au  lieu  de  s'inspirer  seulement,  les 
élèves  imitaient  servilement.  Du  haut  du  beau  rêve  de  régénération,  de  renais- 
sance d’un  art  original  ou  tout  au  moins  national,  de  l’échelon  le  plus  élevé 
d’une  conception  d’industrie  artistique,  on  dégringola  jusqu’à  la  dernière 
marche  : la  réédition  du  banal  toujours  vu  et  le  plagiat  des  styles  étrangers. 

La  nature  en  Russie  a pourtant  assez  de  diversité,  de  grandeur,  de  mille  riens 
pouvant  attirer  l’observation  et,  partant,  inspirer  un  artiste  imaginatif,  ne  fût-ce 
que  par  le  contraste,  par  la  réunion  d’éléments  hétérogènes. 

Hélas!  le’Slave  l’observe — en  dedans;  et  ne  contemple  pas — au  dehors!  Le 
sang'oriental  le  pousse  au  rêve,  dont  il  ne  veut  pas  tenter  la  réalisation,  étant 
trop  susceptible  à la  désespérance,  et  ses  yeux  sont  fermés  pour  la  réalité. 

Ah!  si  le  directeur  actuel  osait  risquer  une  révision  des  statuts  et  une  rénova- 
tion des  industries  d'art  : quel  fier  service  il  rendrait  à sa  patrie!  Et  s’il  n’a  pas 
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d'une  image  sainte 
en  métal  ciselé, 
i Ecole  Strogaaott.  Moscou.) 


à sa  disposition  les  hommes  éclairés  nécessaires  pour  mener  à bonne  fin  cette 
entreprise  louable,  pourquoi  ne  ferait-il  pas  appel  à des  artistes  français?  La 
France  n’est-elle  pas  le  réceptacle,  des  arts  nouveaux,  la  dépositaire  incontestée 
du  feu  sacré?  Les  Français  n’y  perdraient  rien  et  les  Russes  y 
gagneraient  beaucoup. 

Tout  cela  étudié,  il  est  évident  qu’au  lieu  de  prendre  le 
titre  glorieux  d 'École  de  Renaissance  industrielle,  l'institution 
du  baron  Stieglitz  a fort  bien  fait  de  s’arrêter  à celui  d’École 
centrale  de  dessin  technique. 

Ainsi,  pas  de  prétentions  et  la  liberté  de  suivre  le  chemin 
monotone  ! 

L’enseignement  se  compose  de  : 

L’étude  de  l’Histoire  sainte;  la  littérature  russe,  l'histoire 
contemporaine,  l’histoire  des  beaux-arts,  la  géométrie,  la 
théorie  des  ombres  et  la  perspective,  les  ordres;  le  dessin  au  crayon  d’après 
l'antique  et  d'après  nature;  le  dessin  à la  plume;  l’aquarelle  et  la  peinture  à 
l’huile;  la  peinture  sur  porcelaine;  la  sculpture,  la  gravure  sur  bois:  le  surmou- 
lage des  ornements,  et  le  dessin  appliqué  aux  industries  de  tissage. 

Les  élèves  ayant  terminé  leurs  études  dans  une  période  de  cinq  ans,  et 
obtenu  le  grade  de  dessinateur  émérite,  peuvent,  de  droit,  occuper  les  emplois 
de  professeurs  de  dessin  dans  les  écoles  mixtes  et  élémentaires. 

Les  élèves  qui  ont  obtenu  tous  leurs  grades  et  passé  les  classes  supplémen- 
taires, peuvent  prendre  le  titre  de  dessinateur-compo- 
siteur, de  professeur  de  dessin  technique,  de  peintre- 
décorateur,  etc. 

A l’institut  de  dessin  technique  est  adjointe  une 
École  élémentaire  de  dessin  dont  tous  les  élèves  sont 
externes  et  n’ont  droit  à aucun  grade. 

Environ  deux  cent  quinze  élèves  des  deux  sexes 
ont  fréquenté  cette  année  l’École  centrale  de  dessin 
technique  et  huit  cent  soixante-quinze  l'École  élémen- 
taire. Quatorze  élèves  pensionnés  se  trouvent  actuel- 
lement à l’étranger  pour  se  perfectionner  et  reçoivent 
chacun  un  subside  de  6,000  francs  par  an. 

Dire  que  l’École  centrale  de  dessin  technique  ne 
rend  aucun  service,  serait  une  injustice  flagrante  ! 

Xe  fût-ce  que  par  le  développement  du  goût  dans  la  classe  moyenne,  par  la 
possibilité  qu’elle  donne  à ses  élèves  d’obtenir  un  emploi  bien  rémunéré,  par  des 
subsides  pour  leur  perfectionnement  à l’étranger  et,  enfin,  par  la  modicité  du 
prix  de  ses  cours,  l'École  Stieglitz  peut  être  considérée  d’utilité  publique. 

Le  cours  de  l’École  centrale  de  dessin  technique  coûtant  12  roubles  soit 
36  francs  par  an,  et  le  cours  de  l’École  élémentaire  3 roubles  (10  francs):  c'est 
presque  une  institution  de  bienfaisance!  C’est  déjà  louable;  très  louable! 

Mais,  puisque  l’École  n’a  pas  besoin  de  subsides  pour  exister,  ne  serait-il  pas 


Ornement 

d une  ancienne  serrure  en  1er. 
(Collection 

de  l'École  StroganotF,  Moscou.) 
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préférable  de  se  donner  le  but  de  la  création  d’un  nouveau  style  décoratif, 
inspiré  des  chefs-d’œuvre,  je  ne  dis  pas  non,  mais  aussi  de  la  nature,  et  assimilé 
aux  besoins  du  climat  et  des  mœurs  de  la  nation  ! La  bienfaisance  s’étendrait 
non  sur  mille,  mais  sur  dix  mille  têtes  peut-être  ! Qui  habet  dures  audiendi  audiat  ! 


Je  viens  de  vous  parler  d’une  école  qui  a 
manqué  son  but,  je  vais  vous  entretenir  d’une 
autre  qui  l’a  atteint.  Déjà  en  1825,  un  riche 
Mécène,  le  comte  S.  G.  Stroganoff,  avait  fondé  à 
Moscou  une  école  de  dessin  qui,  en  1860,  s’unit  à 
la  nouvelle  école  de  dessin  industriel  et  prit  le 
nom  du  premier  fondateur. 

A cette  époque  l’art  national,  délaissé  pour 
les  styles  grec,  latin,  germain,  menaçait  de  dispa- 
raître. Un  groupe  d’artistes  d’élite  se  dévoua  au 
rétablissement  du  style  russe,  le  comte  Stroganoff 
apporta  l'appoint  de  sa  fortune,  et  c’est  ainsi  que 
se  fonda  l’Ecole  de  dessin  industriel  à Moscou. 'Mais 
pour  reconstituer  ce  style  national,  le  rajeunir  d’une 
façon  originale,  il  ne  fallait  pas  faire  tausse  route,  mais  puiser  aux  vraies 
sources  et  présenter  un  style  slavo-russe  et  non  un  style  byzantin.  Cette  tâche 
incomba  à des  hommes  de  haute  valeur,  tels  que  Victor  de  Boutowsky,  directeur 
de  l’École  Stroganoff,  les  académiciens  Wassiliefif  et  Nissévine;  les  peintres- 
dessinateurs,  Adrianof,  Ak- 
senof,  Alexeief , Brovine, 

Choustof,  Eldzounoflf,  Er- 
molaiefT,  Eximof,  Gavrilof, 

Ivankof,  Jagounski,  Kostine, 

Olénef,  Pétroff,  Tarakanof, 

Tatarinof,  Tchéglof,  Tché- 
modanof  et  Tcheruezof. 

L’organisation  d’un  musée 
spécial,  artistique,  indus- 
triel, historique,  fut  confiée 
à M.  Natalis  Eondot,  le 
savant  organisateur  du  mu- 
sée de  Lyon.  Cette  phalange 
d’artistes  compétents  rechercha  donc  dans  les  siècles  passés  tout  ce  qui  pouvait 
avoir  trait  à leur  étude  1 monuments,  manuscrits,  oinements  architecturaux, 
tissus,  céramique,  etc.,  dont  on  fit  des  surmoulages,  des  dessins,  des  copies, 
formant  aujourd’hui  la  section  historique  du  musée  Stroganoff.  Ils  découvrirent 
une  période  de  pur  style  russe,  du  xue  au  xvie  siècle. 

Tusqu’au  xie  siècle,  en  effet,  la  Russie  avait  subi  l’influence  de  Byzance,  puis 


Partie  du  couronnement 

de  la  porte  principale  d'un  iconostase  en  étain  orné  de  misca 
(Ville  de  Rostow),  xvne  siècle. 

(Collection  de  l’École  de  Stroganoff,  Moscou.) 


Cadre  en  bois  sculpté. 
(Collection 

de  l’École  Stroganoff,  Moscou.) 
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celle  des  Lombards;  enfin,  au  xme  siècle,  les  Mogols  y apportèrent  l’élément 
asiatique.  Mais  cette  dernière  invasion  n’atteignit  que  peu  l’Art  russe,  confiné 
dans  les  couvents,  quoique,  cependant,  on  retrouve  dans  quelques  manuscrits 
une  teinte  indo-persane. 

Pendant  cinq  ans,  les  délégués  de  l’École  Stroganoff  fouillèrent  les  biblio- 


Fonts  baptismaux  en  étain  avec  ornements  en  cuivre  du  xvi*  siècle 
de  l’église  Saint-Jean-Chrysostome,  à Jaroslaw. 

(Moulage  exécuté  par  l’Ecole  Stroganofï',  Moscou.) 


thèques  — la  Bibliothèque  synodale,  celle  du  musée  Roumianzof,  du  couvent 
Tchoudoff,  de  la  Laure  de  Saint-Serge  — examinèrent,  firent  un  choix  minu- 
tieux parmi  les  manuscrits  remarquables  par  l’ornementation  caractéristique  etj 
enfin,  en  deux  expositions,  à Moscou  et  à Pétersbourg,  soumirent  leur  œuvre 
colossale  à l'appréciation  des  experts.  Le  musée  de  l’École  de  dessin  industriel 
était  fondé  et  le  style  russe  affirmé  par  des  documents  incontestables.  Depuis 
1868,  le  public  et  les  industriels  fréquentent  ce  musée  dont  l’entrée  ne 
coûte  que  20  kopecs,  soit  5o  centimes.  Nous  y reviendrons  à la  fin  de  l’article. 
En  ce  qui  concerne  l’École  de  dessin,  elle  a pour  but  de  former  des  dessi- 
nateurs de  fabrique  pour  impressions  et  tissus  et  des  ornemanistes  pour 
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ameublement,  bronzes,  orfèvrerie,  etc.  L'enseignement  comprend  trois  classes 
préparatoires  et  deux  classes  spéciales. 

Dans  les  classes  préparatoires,  les  jeunes  gens  de  douze  à quinze  ans 
apprennent  le  dessin  linéaire,  la  géométrie,  la  perspective,  le  dessin  d'après 
nature.  Les  classes  spéciales  sont  consacrées  : l’une  au  dessin  de  fabrique  pro- 


Bénitier  en  cuivre  repoussé  du  Monastère  de  Rostow  (xvii«  siècle). 
(Collection  de  l’École  Stroganoff,  Moscou.) 


prement  dit;  l’autre  à l’ornementation.  Pour  être  admis  dans  l’École,  il  suffit  de 
savoir  lire  et  écrire,  connaître  les  principales  prières  et  les  quatre  règles  de 
l’arithmétique.  Tous  les  élèves  assistent  aux  cours  d’enseignement  oral  compor- 
tant : l’histoire,  la  géographie,  la  géométrie,  l'histoire  de  l’Art,  les  origines  et  les 
traits  distinctifs  des  styles. 

C’est  par  cette  combinaison  de  1’enseignement  oral  et  du  dessin  industriel 
que  l’École  cherche  à préserver  les  élèves  de  la  routine.  Tous  les  efforts  de 
l’École  tendent  à former  une  industrie  artistique  indépendante  ; et  c’est  dans  ce 
but  qu’a  été  créé  le  Musée,  afin  que  les  élèves  et  les  industriels  puissent  y décou- 
vrir des  éléments  originaux. 

L’idée  première  de  la  création  d’un  musée  appartient  au  Comité  des  Manufac- 
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tures  et  du  Commerce  de  Moscou.  Avec  l’autorisation  impériale,  une  souscrip- 
tion fut  ouverte  parmi  les  fabricants  pour  l’achat  de  collections  et  le  17  avril  1868 
le  musée  était  installé  dans  un  immeuble  (rue  Mias- 
kitznaia)  offert  par  Sa  Majesté.  Pour  cette  installation 
provisoire,  le  musée  disposait  de  quatorze  salles,  divi- 
sées en  trois  sections,  artistique,  industrielle  et  histo- 
rique. Le  Ier  mars  1877,  seconde  installation  provisoire 
et  enfin,  en  1892,  installation  définitive  dans  l’immeuble 
des  Cliniques  universitaires,  spécialement  aménagé 
pour  l’École  Stroganoff. 

Tous  les  objets  faisant  partie  du  musée  sont  disposés 
d’après  leur  style  respectif,  chronologiquement  et  géné- 
riquement, de  façon  à ce  que  le  visiteur  puisse  avoir 
un  tableau  aussi  complet  que  possible  de  l’industrie 
artistique  à une  certaine  époque.  Le  vestibule  com-  Fragment  d’un  nimbe 
prend:  à gauche,  les  travaux  de  céramique  des  élèves  (xvne siècle.) 

de  l’École  destinés  à la  vente;  à droite,  la  section  du  (Collcaion  d<j 1 ^-ol<-  Stroganofi, 
musée  des  productions  russes  et  étrangères  modernes. 

L’entrée  principale  du  musée  conduit  direc- 
tement dans  la  section  russe  qui  occupe  deux 
salles.  Dans  la  première  se  trouvent  des  spé- 
cimens de  la  broderie  et  de  la  sculpture  sur 
bois;  des  meubles  des  xvn®  et  xvm°  siècles, 
de  très  curieux  vitraux  en  mica  du  xvie  siècle; 
dans  des  vitrines,  des  broderies  d’or  et  de 
perles,  des  icônes,  des  croix  et  des  triptyques 
des  xviie  et  xvme  siècles;  des  verreries  et  des 
cristaux  du  règne  de  Pierre  Ier 
à nos  jours  et,  sur  des  planches 
tournantes,  une  remarquable  collection  d’étoffes  anciennes  (collec- 
tion de  Mn,e  Chabelsky)  Dans  la  deuxième  salle  les  murs  sup- 
portent des  copies  des  portes  d’iconostase  des  cathédrales  de 
Novgorod,  Souzdal,  Rostofif,  etc.;  du  plafond  pendent  d’anciennes 
lampes  et  d’antiques  encensoirs;  au  milieu  de  la  salle,  un 
chandelier  massif  à neuf  branches,  une  draperie  de  la  Sainte 
Table  de  Jaroslaw  et  des  faïences  du  xv®  siècle;  dans  des 
vitrines,  des  anciens  travaux  de  fonte  et  de  ciselure,  des  por- 
celaines provenant  de  manufactures  disparues.  La  salle  suivante 
est  occupée  par  la  section  orientale  (Caucase,  Perse,  Chine, 

Japon,  Indes),  dans  laquelle  est  surtout  remarquable  une  merveilleuse  assiette 
de  Chine  du  11®  siècle.  Puis  viennent  les  sections  antiques,  Égypte,  Assyrie  et 
Grèce;  les  objets  de  styles  romain,  byzantin  et  mauresque,  dont  l’intérêt  réside 
dans  la  reproduction  fac-similaire  du  trésor  de  Gildesheim  (vaisselle  romaine  en 
argent  du  11e  siècle)  et  les  reliures  d’Évangiles  par  Onganio  de  Venise.  Dans  la 


Nimbe 

d’une  image  sainte 
en  métal  ciselé. 
(École  Stroganofi, 
Moscou.) 


Fragment  d’un  nimbe. 
(École  Stroganoff,  Moscou.) 
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salle  gothique,  de  remarquables  pièces  de  ciselure  et  d’émail,  travail  de 

Cologne,  et  un  tabernacle  ayant  la  forme  d’une  cathédrale  gothique.  Parmi  la 

collection  française  et  italienne  du  xvia  siècle,  un  superbe  lit,  travail  de  Nurem-  * 

berg,  style  François  Ier;  un  merveilleux  cadre  de  bois  sculpté  Renaissance  (de 

Bologne)  et  différents  échantillons  des  produits  des  manufactures  de  faïences  : 

Urbino,  Gubio,  Faenza  et  autres.  Dans  une  salle  spéciale,  des  objets  des  xvne 
et  xviii6  siècles;  un  lit  très  finement  sculpté  (travail  portugais);  une  vitrine  de 
porcelaine  de  Sèvres  et  de  Vienne;  une  autre  de  porcelaine  de  Saxe  ancienne 
et,  enfin,  une  troisième  de  merveilleux  verres  de  Venise;  courant  le  long  des 
murs,  de  curieuses  sculptures  sur  bois  de  cèdre  et  de  vieux  Gobelins  français. 

Avouez  que  pour  un  musée  d'initiative  privée,  les  pièces  sont  de  beau  choix! 

En  somme,  l’École  Stroganoff  est  l’école  la  plus  intéressante  et  la  plus  artis- 
tique de  la  Russie.  La  capitale  sacrée,  Moscou  la  Sainte,  peut  en  être  fière  pour 
deux  raisons  : i°  parce  que  c’est  à Moscou  que  l’on  a songé  à faire  renaître  le 
style  national;  2°  parce  qu’on  y a tenté  un  énorme  effort  artistique,  couronné 
de  beaux  résultats. 

Ce  ne  sont  pas  là  de  vains  lauriers! 

Z.  de  WASSILIEFF. 


A PROPOS  DU  MIROIR 


CAUSERIE  D'UN  ARTISTE 

E miroir  est  un  artiste  avec  lequel  nul  autre  ne  peut  rivaliser,  car  son 
œuvre  est  impossible  à critiquer.  Quoiqu’il  soit  très  adulé,  il  reste 
sincère  dans  la  traduction  des  images,  des  physionomies;  quels  que 
soient,  d’ailleurs,  les  sentiments  qu’exprime  un  visage,  il  n’est 
indiscret  qu’avec  le  modèle. 

Aussi  comment  ne  peut-il  pas  être  choyé!  Le  portrait 
que  fait  un  peintre  n’est  ressemblant  souvent  que  pour 
quelques  années*  le  portrait  que  fait  le  miroir  est 
toujours  l’expression  de  la  ressemblance  présente. 

Il  est  certain  que  tous  les  êtres  féminins  doivent 
aimer  le  miroir,  et  les  Parisiennes  plus  que  toutes  les 
autres  femmes.  Et  c’est  justice,  car  elles  lui  doivent 
beaucoup.  Si  elles  sont  tant  charmantes,  c’est  parce 
qu’elles  ont  un  conseiller  ami  qui  les  guide  sans  cesse. 
Le  grand  siècle  l’appelait  avec  raison  le  conseiller  des 
Grâces.  Nous  dirions  aujourd’hui  le  conseiller  du  chic  ou  de  l’élégance  mondaine. 
A toute  heure  de  l’existence  il  est  là,  évoquant  les  visions  d’un  art  peut-être 
inconstant,  mais  combien  représentatif  d’elles-mêmes.  Ce  conseiller  les  guide  dans 
les  problèmes  de  l’esthétique  la  plus  compliquée  qui  soit  au  monde  et  dont  les 
règles  échappent  à la  raison.  Pour  tout  dire,  il  crée  la  mode,  cette  fille  de 
l’inconstance,  qui  fait  qu’une  femme  se  trouve  laide  ou  jolie  suivant  qu'une  boucle 
de  cheveux  est  dérangée  sur  ses  tempes  ou  qu’un  ruban  est  noué  autrement..... 
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Dès  que  la  femme  reçut  l’existence,  elle  désira  voir  son  visage  : au  temps  où 
il  n y avait  pas  de  verre  étamé,  les  douces  filles  d’Ève  contemplaient  leurs 
attraits  dans  le  mouvant  miroir  des  étangs  et  des  ruisseaux. 

Jadis  elles  se  miraient  aussi  dans  le  métal  poli,  et  les  Grecs  nous  ont  laissé 
de  vrais  petits  chefs-d’œuvre,  dans  ce  genre  d’accessoires  de  toilette. 

Le  miroir  peut  dire  des  choses 
presque  impitoyables  aux  femmes  sans 
qu’elles  s’en  offensent,  car  elles  ne 
comprennent  jamais  que  ce  qu’elles 
désirent  entendre. 

N’est-il  pas  indispensable  de  savoir 
toutes  ces  choses  pour  s’entretenir 
pratiquement  sur  l’élaboration  d’un 
miroir  et  sur  son  esthétique? 

* 

* * 

Depuis  les  Grecs  on  a créé  un 
grand  nombre  de  miroirs,  qui  ont  été 
reproduits  et  décrits. 

Les  graveurssur  métaux  de  l’Hellade, 
galants  par  nature  comme  presque  tous 
les  artistes,  avaient  toujours  le  soin 
d’y  tracer  la  forme  de  la  gracieuse  et 
belle  Cypris.  Ce  n’était  peut-être  que 
de  la  flatterie,  et  la  flatterie  est  toujours 
narquoise.  Doit-on  concevoir  que  l’appa- 
rition de  Vénus  aux  heures  où  les 
femmes  se  parent  les  rende  dédai- 
gneuses d’être  volages?  Je  ne  saurais 
résoudre  ce  problème  et  crois  en  cons- 
cience que  Cypris  n’était  là  que  pour 
charmer  les  yeux. 

Maintenant  le  miroir  est  simplement 
une  plaque  de  verre  étamé  et  l’art  n’a 
qu’à  se  préoccuper  de  jolis  encadre- 
ments. Ce  qui  est  parfaitement  logique:  n’encadre-t-on  pas  un  visage  reproduit 
par  le  crayon,  le  pinceau  ou  la  peu  esthétique  photographie?  Le  cadre  est 
parfois  même  d’une  grande  richesse.  On  ne  doit  pas  moins  d’honneur  à l’image 
réfléchie  du  visage  humain. 

L’art  d’encadrer  un  miroir!....  subtil  souci  et  source  de  choses  charmantes 
si  l’on  en  prend  à témoin  les  siècles  enfuis! 

Là  les  tempéraments  les  plus  divers  peuvent  se  produire.  Synthétique,  anec- 
dotique, symboliste,  pensif,  spirituel,  tous  les  états  d’esprit  peuvent  se  donner 
carrière. 

Dans  le  miroir,  fait  pour  la  femme,  le  décor  doit  être  gracieux  et  agréable 
au  regard.  Le  bizarre  et  le  caractère  hiératique,  l’archaïsme  par  parti  pris  doivent 
être  évités,  ainsi  que  la  lourdeur  et  les  formes  heurtées.  On  doit  observer  la 
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même  abstention  pour  des  représentations  désobligeantes  ou  mélancoliques  et 
pourtant  décoratives,  tels  : le  sablier,  la  faux  du  Temps,  le  crâne  humain,  les 
fleurs  tristes,  le  serpent,  le  corbeau,  etc. 

Il  y a plusieurs  sortes  de  miroirs  : miroirs  à main,  miroirs  à pieds,  glace 
de  cheminée,  psyché,  paravents  à miroir,  etc... 

Les  miroirs  à main  sont  les  plus  simples  dans  leur  structure  et,  en  consé- 
quence, les  plus  intéressants  au  point  de  vue  de  la  recherche  de  leur  décor. 

Ils  peuvent  être  en  ivoire  délicatement  sculpté;  le  travail  de  l’ivoire  serait 

sans  caractère,  du  reste,  s’il  n’était  finement 
ouvré.  Ce  travail  peut  être  conçu  en  légères 
ornementations  de  rinceaux,  de  fleurs,  d’entre- 
lacs se  groupant  et  faisant  un  effet  d’ensemble 
bien  pondéré,  des  jeux  de  fond,  arabesques  et 
nielles,  s’opposant  à des  nus,  tels,  par  exemple, 
les  ouvrages  en  ivoire  des  Hindous  et  de 
l’Extrême-Orient.  On  y peut  adjoindre  un  emploi 
très  discret  d'incrustation  de  pierreries  et  d’or. 
Pourtant  l’ivoire,  à cause  de  la  richesse  même 
de  sa  substance,  est  peut-être  d’un  plus  bel  effet 
employé  seul. 

Les  combinaisons  de  matières  riches,  n’ayant 
pour  ainsi  dire  aucune  parenté  entre  elles,  sont 
un  usâge  qui  nous  v^ent  de  la  vieille  Byzance. 
Un  goût  incertain  peut  seul  les  recommander. 
Néanmoins  un  petit  appoint  d’or  parmi  l’ivoire 
fait  plutôt  valoir  le  blanc  de  celte  matière, 
qui  jaunit  en  vieillissant  et  devient  belle  surtout 
à ce  moment. 

Un  sculpteur  au  goût  délicat  peut  travailler 
l'ivoire  autrement  que  comme  les  Hindous. 
Autour  du  disque  peuvent  s’enlacer  des  figures, 
des  fleurs;  mais  là,  il  faut  savoir  être  très  sobre 
tout  en  n’étant  point  pauvre  d’imagination. 
Quoi  de  plus  charmant  que  des  amours,  des 
femmes  nues,  des  roses  qui  formeront  un  joli 
cadre  au  visage  qui  se  mirera  dans  la  glace 
qu’ils  décorent!  Mais  il  est  nécessaire  dans  une  conception  semblable,  surtout 
en  ivoire,  d’avoir  beaucoup  de  sentiment  allié  à beaucoup  de  science. 

Puis,  pour  compléter  l’œuvre,  on  pourrait  graver  le  verre  du  miroir  sur  les 
bords,  à la  place  où,  d’ordinaire,  se  trouve  un  biseau. 

Le  biseau  n’est  pas  bien  placé  dans  les  miroirs  de  petite  dimension. 

En  des  matières  moins  précieuses  les  miroirs  à main  peuvent  être  aussi 
charmants.  Ainsi,  en  bois  sculpté,  en  bronze  doré,  en  cuivre  repoussé,  en  cuivre 
orné  d’émaux  champlevés,  en  fer  forgé,  en  fer  ciselé  et  damasquiné,  on  peut 
avoir  des  choses  de  beaucoup  de  caractère  en  respectant  l’emploi  de  la  matière, 
par  exemple,  en  ne  donnant  pas  l’apparence  du  bronze  au  bois  qu’on  dore  ensuite. 

Les  petits  miroirs  qu’on  accroche  aux  murs,  les  petits  miroirs  à pied,  doivent 
être  décorés  d’après  les  mêmes  raisonnements. 
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Les  encadrements  en  étoffes,  velours,  soies  et  satins  brodés  avec  des 
montures  de  métal  sont  généralement  très  jolis.  Mais  il  faut  employer  les  tons 
un  peu  éteints. 

On  peut  encastrer  aussi  un  miroir  dans  une  plaque  de  faience  émaillée  qu’on 
a trouée  à cet  effet.  Ce  serait  également  ingénieux  d’en  adjoindre  aux  pende- 
loques, dans  la  monture  d’un  éventail,  aux  montres,  etc... 

Pour  ce  qui  est  des  grandes  glaces,  telles  les  psychés,  les  paravents,  les 
glaces  de  cheminées,  ces  sortes  d’objets  se  font  surtout  en  bois,  qu’on  orne 
de  sculptures,  d'étoffes  brodées,  d’appliques  en  métal.  Les  cadres  entiè- 
rement dorés,  tels  qu’ils  se  faisaient  dans  les  siècles  qui  suivirent  la  Renais- 
sance, ne  me  semblent  pas  d'un  goût  absolument  distingué  et  laissent  plutôt 
l’impression  d’un  faux  luxe  voulant  imiter  la  richesse.  Ils  ne  peuvent  nullement 
constituer  une  œuvre  d’art  ou  plus  simplement  une  décoration  de  bon  goût. 

Emil  CAUSÉ. 


Le  Directeur-Gérant  : Victor  Champier. 


Bordeaux.  — lmp.  G.  Gounouilhou.  — G.  Chapon,  directeur.  — Rue  Guiraude,  n. 
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CONCOURS  DE  L'UNION  CENTRALE  DES  ARTS  DÉCORATIFS  (SECTION  FÉMIMINe) 


PROJET  DE  RIDEAUX  POUR  MAISON  DE  CAMPAGNE 
Par  Mu«  BOGUREAU  f1er  Prix) 


I 


Mon  nom  se  trouve  trop  intimement  mêlé  et  associé  chez 
nous  à l’étude  de  l’art  japonais,  dont  j’ai  depuis  longtemps 
entrepris  la  divulgation,  pour  qu’ayant  accepté  l’honneur 
de  prendre  la  parole  dans  cette  salle,  qui  a déjà  entendu  tant 
de  spécialistes  éminents,  je  ne  voulusse  pas  et  je  ne  me  dusse 
pas  à moi-même  de  vous  parler  de  l’art  du  Nippon,  de  cet  art 
exquis  et  prestigieux  qui,  depuis  vingt  ans,  est  l’objet  de  mes 
incessantes  recherches,  et  au  commerce  duquel  je  dois  de  si 
pures,  de  si  délicates  et  de  si  passionnantes  jouissances. 

Je  ne  suis  pas  orateur,  pas  même  conférencier,  et  il  s’agit 
simplement  ici  d’un  entretien  pour  lequel  je  demande  l’habi- 
tuelle indulgence. 

Vous  vous  doutez  bien  que  celui  qui  vous  parle  est  un 
apologiste  déterminé  et  convaincu  de  l’art  du  Japon.  Je  dois 
vous  avouer  que,  depuis  que  je  le  pratique,  mon  admiration  a 
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toujours  été  en  grandissant.  L’art  japonais  ou  plutôt  l’objet  japonais  de  collection,  comme  il 
en  existe  en  grand  nombre  à Paris,  a cette  particularité  merveilleuse  que  plus  on  le  regarde 
et  l’examine,  plus  il  vous  donne  la  sensation  de  la  perfection.  C’est  un  fait  rare  dans  les 
manifestations  du  goût  et  cette  sensation  de  perfection  donne  à l’esprit,  et  à l’admiration  par 

conséquent,  une  sécurité  toute  particulière.  J’estime  que  c’est  un  des 
grands  charmes,  une  des  grandes  causes  de  l’attrait  presque  irrésistible 
que  l’objet  japonais  a exercé  sur  l’esprit  européen. 

Comme  on  dit  en  terme  d’atelier,  dans  le  bel  objet  japonais,  il 
n’y  a pas  de  poids  mort.  On  peut  l’examiner  dans  tous  les  sens,  on 
aura  toujours  cette  sensation  que  l’artiste  est  parvenu  à donner  à 
sa  pensée  une  expression  complète,  définitive  et  absolue.  De  plus, 
l’art  japonais  produit  sur  ceux  qui  tiennent  commerce  avec  lui  cet 
effet  assez  particulier,  et  qui  étonnera  quelques-uns  d’entre  vous, 
c’est  qu’il  ouvre  le  goût  a l’éclectisme.  Si  j’en  juge  par  moi-même,  je 
suis  forcé  de  reconnaître  que  le  culte  de  l’art  japonais  m’a  ouvert  des 
horizons  nouveaux  sur  l'esthétique  européenne,  et  plus  j’ai  pratiqué 
l’art  du  Japon,  mieux  j’ai  compris  les  grandes  et  belles  œuvres 
de  nos  artistes,  plus  avant  j’ai  pénétré,  par  exemple,  dans  l’art 
des  Rembrandt  ou  des  Léonard.  Ceci  n’est  point  un  paradoxe, 
et  je  ne  crains  pas  d’être  contredit  par  ceux  d’entre  vous  qui 
se  sont  voués  à l’étude  de  l’art  japonais:  celui-ci  affine  le 
goût  parce  qu'il  est  lui-même  extraordinairement  fin  et  raffiné. 
Je  parle  du  vrai  Japon. 

11  est  entendu  qu’il  existe  un  Japon  de  pacotille  dont  nous 
sommes  infestés  et  dont  j’ai  une  profonde  horreur:  c’est  le 
Japon  qui  règne  dans  les  magasins  de  nouveautés  et  à l’avenue 
de  l’Opéra.  L’art  dont  je  parle  est  un  art  élevé,  sévère,  délicat,  connu 
seulement  depuis  peu  de  temps,  et  réservé  à une  élite  vouée  à son 
étude.  Jusque-là  nous  avons  jugé  le  Japon  sur  des  objets  tout 
à fait  inférieurs  ; nous  étions,  nous  Européens,  vis-à-vis  de  cet 
art  exotique,  dans  la  situation  d’un  Japonais  qui  viendrait  à Paris 
et  auquel  on  ne  ferait  voir  que  les  magasins  de  la  Ménagère  ou 
du  Bon-Marché. 

Grâce  à la  Révolution  de  1868,  à cet  extraordinaire  boule- 
versement qui  a fait  passer  brusquement  le  Japon  d’un  état 
politique  et  social  semblable  à notre  féodalité,  à un  état  calqué 
sur  notre  civilisation  actuelle,  le  Japon  s’est  ouvert  à nous.  Cette 
révolution  de  1868  est  un  fait  unique  dans  l’histoire 
sociale  des  peuples,  et  particulièrement  dans  l’histoire  des 
arts.  On  ne  pourrait  citer  un  fait  plus  surprenant  que  ce 
bouleversement,  qui  a substitué  un  état  de  choses  à un 
autre,  violemment,  dans  le  sang,  dans  le  feu,  par  une  guerre 
épouvantable,  et  qui  a amené,  sans  transition,  le  Japon  à 
un  état  tout  moderne,  a ouvert  ses  ports  aux  étrangers, 
ses  villes  au  commerce  et  à l’activité  des  trafiquants,  et  qui  a jeté  en  même  temps  sur  le 
marché  un  nombre  incalculable  d’objets  d’art  très  précieux  possédés  par  les  grandes 
familles  des  Daïmios,  par  une  aristocratie  ruinée  et  abattue  d’un  seul  coup. 

C’est  notre  révolution  de  1793,  plus  radicale,  plus  violente,  plus  destructive. 

Ces  objets  d’art  ayant  été  recueillis  par  les  marchands  du  pays,  quelques  hardis  pionniers, 
draineurs  intelligents  venus  d’Europe,  les  ont  ramenés  pour  la  majeure  partie  en  France, 
pêle-mêle,  mélés  à des  amas  de  choses  médiocres,  comme  des  perles  ignorées  qu’il  s’agissait 
pour  les  néophytes  de  discerner  des  objets  sans  valeur.  Ce  fut  l’origine  des  grandes  collections 


Gravure  illustrant 
une  ancienne  enveloppe 
de  lettr.e  japonaise. 
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d’art  japonais.  Car  ce  qui  existait  jusque-là  en  Europe  ne 
pouvait  prétendre  à ce  titre.  Lorsqu’on  parcourt  les  musées 
hollandais  formés  aux  xvn®  et  xvm®  siècles,  on  est  étonné  du 
peu  qu’ils  contiennent.  Les  musées  de  Dresde  ou  de  La  Haye 
ne  renferment  que  des  objets  fabriqués  à destination  de 
l’Europe.  Il  n’y  en  a pas  un,  pas  un  seul,  entendez-vous, 
qui  ait  été  fait  pour  le  Japon  et  avec  son  goût  national.  Ce  que 
nous  y voyons  ne  représente  qu’un  art  hybride,  insuffisant  à 
nous  renseigner  sur  les  véritables  qualités  et  sur  le  génie  de  ce 
grand  peuple  artiste.  J’ai  donc  raison  de  dire  que  la  connaissance 
du  vrai  Japon  est  toute  récente  : elle  date,  en  réalité, 
de  1868  et  des  années  qui  ont  suivi. 

De  ce  Japon  de  pacotille,  je  déteste  jusqu’aux  mots 
qui  le  caractérisent:  japonisme,  japonaiserie.  Je  consi- 
dère l’art  véritable  du  Japon  comme  si  grand,  si  parfait, 
que  je  ne  puis  lui  accoler  des  mots  qui,  pour  moi, 
expriment  une  idée  de  diminution  et  d’avilissement. 

Il  subsiste  beaucoup  de  préjugés  contre  l’art  japonais 
dans  le  grand  public,  précisément  parce  que  le  premier 
contact  a été  défavorable.  Nous  avons  vu  arriver  en 
vrac  des  objets  de  fabrication  courante,  qui  ont  inondé 
et  inondent  encore  les  magasins;  ces  préjugés  tomberont 
devant  la  connaissance  réelle  des  faits.  Il  n’est  pas  une 
personne  — j’en  ai  fait  moi-même  bien  souvent  l’expé- 
rience— qui,  imbue  d’un  semblable  préjugé  et  considé- 
rant cet  art  comme  exotique,  donc  éminemment  super- 
ficiel et  secondaire,  n’ait  changé  radicalement  d'opinion 
lorsqu’elle  s’est  trouvée  en  présence  de  véritables  objets 
d’art  tels  qu’il  s’en  trouve  dans  les  riches  collec- 
tions formées  par  les  amateurs  parisiens. 

Ceci  posé,  je  vais  essayer  de  vous  exposer  les 
raisons  de  mon  culte  et  dégager  brièvement  les 
caractéristiques  essentielles  de  cet  art. 

Selon  moi,  les  Japonais  constituent  le  peuple 
le  plus  artiste  qui  ait  jamais  existé  — 
avec  les  Grecs;  je  le  dis  sans  aucune 
espèce  d’hésitation.  Du  reste,  je  puis 
m’abriterderrière  l’opiniond’un  homme 
que  vous  connaissez  sans  doute  de  nom, 

qui  est  un  des  juges  et  des  connaisseurs  les  plus  délicats  en  matière  d’art  grec, 

M.  Pottier,  conservateur  au  Musée  du  Louvre,  qui  s’est  voué  à 1 étude  des 
terres  cuites  antiques,  qui  a donné  la  vie  à cette  admirable  collection  du 
Louvre  et  en  a rédigé  le  catalogue.  Reportez-vous  à une  étude  intitulée 
Grèce  et  Japon,  dans  laquelle  il  indique  et  fait  ressortir  les  analogies  tout  à 
fait  singulières  qui  existent  entre  les  deux  arts  et  les  deux  peuples,  très  dissem- 
blables en  apparence,  mais  qui  participent  par  beaucoup  de  côtés  des  mêmes 
tendances  et  de  la  même  esthétique.  Chez  ces  deux  peuples,  en  effet,  il  y eut 
le  même  goût  pour  l’œuvre  d’art,  à tous  les  degrés  de  l’échelle  sociale,  de 
l’homme  raffiné,  cultivé,  au  plus  humble  paysan. 

Cela  tient  peut-être  à cette  cause  que  l’Art  au  Japon,  comme  en  Grèce, 
n’était  destiné  qu’à  l’embellissement  de  la  vie;  l’Art  chez  ces  deux  peuples  est 
toujours  associé  à la  vie;  il  n’a  rien  de  factice  ni  d’artificiel.  Le  Japonais 
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surtout  a toujours  ignoré  l’objet  d'art  sans  but,  sans  destination  : pour  lui,  tout  objet  d’art 
doit  avoir  une  destination  religieuse  s’il  s’agit  d’un  objet  destiné  à un  temple,  une  fonction 
d usage  s'il  s’agit  d’un  objet  d’usage.  Voilà  donc  une  nette  orientation  de  l’art  japonais:  sa 
constante  application  aux  usages  de  la  vie.  De  cette  nécessité  naît  une  loi  que  je  m’empresse 
de  dégager  : sa  fonction  de  décor  et  d’ornement. 

L’art  japonais  est  foncièrement  décoratif,  et  c’est  pour  cela  que  j’ai  doublement  plaisir 
à en  parler  devant  vous.  Dans  un  ouvrage  que  j’ai  consacré  naguère  à l’art  japonais,  j’ai 
résumé  ma  pensée  dans  une  formule  qui  a eu  un  certain  succès;  j’ai  dit  très  nettement  : 
les  Japonais  sont  les  premiers  décorateurs  du  monde,  ils  sont  décorateurs  en  tout,  partout 


et  toujours.  C’est  la  caractéristique  fondamentale  de  leur  génie.  Même  lorsqu’ils  appliquent 
leur  pensée,  leur  invention  à des  objets  d’art  religieux,  qui  sont  toujours  la  forme  la  plus 
haute,  la  plus  idéale  de  l’objet  d'art,  ils  restent  encore  décorateurs;  il  n’y  a pas  une  de  leurs 
oeuvres,  même  parmi  celles  réservées  aux  temples,  qui  ne  soit  conçue  avec  la  préoccupation 
de  faire  une  œuvre  d’art  décoratif.  Ce  sentiment  inné  du  décor,  ils  l’ont  dans  le  sang;  c’est 
lui  qui  fait  que  tous  les  objets  d’art  parlent  pour  eux  la  langue  du  décor,  qu’ils  soient 
peinture,  estampe,  œuvre  de  céramique,  etc.  En  dehors  de  cette  raison  qui  fait  que  l’Art 
chez  eux  doit  toujours  répondre  aux  besoins  et  aux  usages  de  la  vie,  il  s’en  trouve  une 
autre,  il  me  semble,  dans  la  nature  qui  les  environne. 

Taine,  qui  aimait  à faire  ressortir  l’importance  des  ambiances  physiques,  sociales  et 
morales  sur  les  inventions  de  l’Art,  aurait  trouvé  son  affaire  au  Japon.  Mais  a-t-il  connu 
le  Japon  autrement  que  de  nom?  L’Art  au  Japon  est  directement  et  absolument  le  résultat 
de  l’ambiance.  La  nature  s’y  présente  comme  un  véritable  décor;  il  n’v  a pas  un  point  oü 
la  nature  n'v  soit,  par  suite  des  circonstances  naturelles  comme  par  suite  des  formes  que 
l’homme  y a ajoutées,  essentiellement  décorative. 

Tous  ceux  qui  ont  visité  le  Japon  sont  unanimes  à reconnaître  que  c’est  un  pays  exquis 
au  point  de  vue  des  aspects  extérieurs;  c'est  un  décor  permanent.  La  culture  des  fleurs 
y a pris  un  développement  inouï  que  nous  ne  soupçonnons  pas  dans  nos  contrées;  les 
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Japonais  cultivent  les  arbres,  non  pour  leurs  fruits  qu’ils  semblent  dédaigner,  mais  pour 
leurs  fleurs.  Les  cerisiers  en  fleurs,  les  momidjis  aux  feuilles  rouges  couvriront  des  régions 
entières,  et  toute  une  population  ira,  à date  fixe,  regarder  et  admirer  ces  aspects  étonnants 
de  la  nature,  dont  rien  ne  peut  nous  donner  idée. 

Dans  ces  conditions,  le  goût  s’affine  prodigieusement.  La  nature  devient  le  facteur 
principal  dans  cette  tendance  à voir  l’objet 
d’art  sous  la  forme  décorative. 

Il  y a encore  autre  chose.  Le  Japonais  est 
essentiellement  contemplatif;  il  aime  son  home, 
sa  maison.  La  maison  au  Japon  est  l’image 
même  de  la  race;  elle  se  prête  mieux  qu’aucune 
autre  au  développement  de  ce  goût  pour  l’art 
ornemental.  Vous  savez  tous  à peu  près  ce 
qu’est  une  maison  japonaise  : c’est  un  lieu 
exquis  et  paisible.  Je  parle  de  la  maison  modeste 
du  paysan  comme  de  celle  de  l'homme  riche, 
car  le  paysan,  au  Japon,  a presque  au  même 
degré  les  goûts  artis- 
tiques de  l’homme 
des  classes  élevées. 

Chaque  maison  est 
faite  de  telle  sorte 
qu’elle  peut  recevoir 
un  kakémono,  des 
bronzes,  des  para- 
vents, les  mettre  en 
valeur;  c’est  un 
cadre  de  choix  pour 
l’œuvre  d’art. 

Du  reste,  la  mai- 
son japonaise,  telle 
que  vous  pouvez 
la  concevoir,  a été 
réalisée  ici. 

Un  des  mem- 
bres du  Comité  de 
l’Union  des  Arts 
décoratifs,  que  vous 
connaissez  sans 
doute  de  nom, 

M.  Krafft,  s’est  don- 
né le  luxe  et  le  plai- 
sir de  se  faire  faire 

une  maison  japonaise  par  des  ouvriers  japonais  qu’il  a ramenés  du  Japon,  un  charpentier  et  un 
jardinier.  Il  a rapporté  du  pays,  non  seulement  le  bois  et  les  accessoires  de  la  maison  japonaise, 
mais  même  les  ouvriers  chargés  de  la  monter.  Il  l’a  établie  dans  les  environs  de  Paris,  et  j’ai 
été  à même  de  la  voir  plusieurs  fois;  elle  donne  précisément  cette  idée  complète  de  ce  que  le 
goût  japonais  peut  chercher  dans  les  satisfactions  continuelles  de  la  vie.  Cette  maison  s’ouvre 
sur  un  charmant  paysage,  dans  les  environs  de  Versailles  ; son  propriétaire  a même  choisi, 
comme  un  Japonais  l’aurait  fait,  un  coin  écarté,  solitaire;  il  l’a  entourée  d’un  jardin 
délicieux,  rempli  de  plantes  bizarres,  toutes  décoratives,  avec  les  formes  spéciales  qui  font 
de  chaque  plante,  au  Japon,  presque  un  objet  d’art.  Quand  on  se  trouve  au  milieu  de  ce 
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jardin  ou  dans  cette  maison,  avec  les  baies  ouvertes,  par  une  belle  journée  de  printemps 
ou  d’automne,  on  éprouve  absolument  les  sensations  que  le  Japonais  peut  avoir  devant  la 
nature,  et  l’on  comprend  immédiatement  que  celui-ci  ait  chez  lui,  dans  son  esprit,  dans 
son  âme,  dans  sa  race,  un  raffinement  incomparable  de  mœurs. 

A l’appui  de  ce  raffinement  de  tout  un  peuple  et  de 
ce  sentiment  de  l’Art,  qui  existe  dans  toutes  les  classes 
de  la  société,  je  pourrais  citer 
maintes  anecdotes.  Il  y en  a qui 
courent  les  rues  au  Japon  et  que 
vous  connaissez  peut-être,  mais 
que  j’ai  plaisir  à rappeler.  Telle 
l’anecdote  de  la  servante  sortant 
le  matin  pour  aller  au  marché. 
Durant  la  nuit,  il  y avait  eu  une 
forte  tombée  de  neige,  et,  avant 
le  jour,  un  oiseau  s’était  promené 
sur  cette  neige  encore  immaculée; 
il  y avait  imprimé  le  dessin  char- 
mant de  ses  pattes  en  mille  caprices 
imprévus.  A la  vue  de  ces  dessins 
de  ce  décor,  la  servante  se  refusa 
à aller  au  marché,  s’écriant:  «Ja- 
mais je  ne  pourrai  poser  mes  pieds 
sur  cette  neige  et  à côté  des  pattes 
de  cet  oiseau  qui  ont  fait  des  des- 
sins si  charmants.  » 

C'est  une  anecdote  sans  préten- 
tion, mais  qui  montre  le  respect 
de  la  chose  d’art  jusque  dans  la 
classe  la  plus  humble  des  habi- 
tants du  Japon. 

11  y a bien  d’autres  anecdotes. 
Celle  du  peintre  Bouson,  par  exem- 
ple, qui  se  trouvait  malade  dans 
sa  maison;  il  était  perclus  et  ne 
pouvait  bouger.  Comme  il  soup- 
çonnait dehors  un  clair  de  lune  de 
choix,  il  prend  sa  lampe  et  l’approche  du  toit  de 
chaume  afin  d’y  faire  un  trou  pour  voir  l’aspect 
de  la  lune  sur  le  paysage.  Toute  la  maison  brûle, 
mais  cela  lui  est  égal;  il  aimait  mieux  admirer 
l’effet  de  lune  que  de  conserver  sa  maison. 

La  flore  et  la  faune  au  Japon  ont  donc  un 
Par  Toyoshiro.  caractère  tout  à fait  rare,  attachant  et  artis- 

tique. A ne  prendre  que  les  fleurs,  vous  savez 
tous  aujourd’hui  que  nos  plus  belles  fleurs,  les  plus  décoratives,  et  même  la  culture  raffinée 
de  nos  fleurs,  viennent  du  Japon.  Les  Japonais  ont  tiré  de  la  fleur  un  parti  admirable;  ils 
sont  les  peintres  des  fleurs  comme  ils  sont  les  peintres  des  animaux.  Il  a toujours  été  dans 
leur  esprit,  essentiellement  délicat  et  avisé  de  comprendre  que  pour  le  décor  il  n’y  a pas 
de  modèle,  il  n’y  a pas  d’élément  plus  riche,  plus  varié  que  la  fleur.  Vous  savez  tous  que 
les  pivoines,  les  chrysanthèmes,  les  iris,  les  lis,  les  ibiscus  couvrent  le  Japon,  et  avec  une 
richesse  de  coloris  et  de  formes  dont  nous  n’avons  aucune  idée. 
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On  cite  à Tokio,  dans  les  jardins  publics,  des  pieds  de  chrysanthèmes  géants  portant 
chacun,  sur  un  même  pied  et  mesurant  plusieurs  mètres  de  haut,  jusqu'à  cinq  ou  six  mille 
fleurs  grosses  comme  des  pommes  d'arrosoir.  Ces  touffes  de  chrysanthèmes,  cultivées 
avec  un  art  savant,  sont  l’objet  des  visites  de  la  population.  Les  jours  de  repos,  en  effet,  la 
population  va  contempler  ces  merveilles  de  la  culture, 
comme  elle  va  voir  les  cerisiers  en  fleurs  sur  les 
pentes  des  montagnes. 


Vous  voyez  donc  que,  dans  un  tel  pays,  avec  un 
tel  entourage,  une  nature  aussi  riche,  aussi  abon- 
dante et  aussi  féconde,  le  sentiment  de  l’Art  doit 
être  un  sentiment  naturel;  qui  aime  et  comprend 
la  nature,  aime  et  comprend  l’art,  miroir  de  la 
nature.  Mais  à ces  causes  climatériques,  qui  sont  les 
causes  profondes,  d’autres  viennent  s'ajouter,  qui  sont 
les  causes  historiques. 

Les  premières  origines  de  l’art  japonais  sont 
obscures,  j’ai  à peine  besoin  de  vous  le  dire.  Elles 
remontent  fort  loin;  nous  savons  que,  dès  le  commen- 
cement de  notre  ère, 
il  y avait  déjà  au 
Japon  une  civilisa- 
tion assez  avancée; 
elles  sont  complexes 
comme  la  langue  et 
la  civilisation  de  ce 
pays.  Les  Japonais 
sont  des  Touraniens, 
des  peuples  de  race 
jaune, — ceci  dit  d’une 
façon  générale,  — 
mais  avec  des  mélan- 
ges d’éléments  très 
variés  et  même  fort 
opposés. 

L’ne  étude  appro- 
fondie des  caractères 
de  l’art  du  Japon, 
comme  des  caractères 
de  son  ethnographie 
et  de  ceux  plus  im- 
portants encore  des 

étymologies  de  son  langage,  permet  d'affirmer  aujourd’hui  qu’il  y a dans  cette  civilisation 
des  éléments  considérables  venus  de  l’Inde  et  de  la  Perse. 

On  dit  généralement  — et  c’est  une  opinion  courante  — que  les  Japonais  doivent  tout  à la 
Chine.  Certainement  ils  lui  doivent  beaucoup:  la  Chine  est  à leurs  yeux  quelque  chose 
d'imposant,  comme  la  Grèce  l'est  aux  nôtres;  mais,  à l'examen,  il  paraît  certain  que  la 
Chine  n'est  pas  tout  et  que  même,  au  point  de  vue  des  origines  anciennes,  profondes,  elle 
a peut-être  joué  un  rôle  moins  décisif  dans  le  développement  de  l’Art  que  l'Inde  et  la  Perse. 

Cette  influence  de  la  Perse  peut  vous  paraître  étrange,  car  la  Perse  est  bien  éloignée 
du  Japon;  mais  il  ne  faut  pas  oublier  qu'à  ces  époques  lointaines  les  courants  commerciaux 


Par  Tatshibana  Mobikousi,  d’après  uni  peinture  des  Kinos. 
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de  la  gravure  en  relief  sur  bois;  il  lui  doit  les  procédés  techniques 
kaolinique,  de  la  porcelaine,  et  même  l’émail  céramique  qui  lui  est  venu 
Le  Japon,  on  le  voit,  doit  maintes  choses,  et 
des  plus  essentielles,  à sa  grande  sœur  du 
continent,  mais  il  ne  lui  doit  ni  les  laques,  ni 
la  ciselure  sur  métaux,  tout  au  moins  dans  les 
raffinementsque  nous  leurconnaissons,  ni  aucun 
de  ces  travaux  d’incrustation,  de  sculpture  sur 
bois  et  sur  ivoire,  où  il  est  devenu  inimitable, 
ni  les  estampes  en  couleurs,  ni  bien  d’autres 
industries  d’art  que  je  pourrais  citer.  Tous  ces 
arts  sont  absolument  particuliers  aux  Japonais, 
qui  les  ont  portés  à un  degré  de  perfection 
miraculeux,  tandis  que  certaines  autres  formes 
de  l’Art,  tout  à fait  spéciales  aux  Chinois,  n’ont 
pas  pu  s’acclimater  au  Japon.  Le  travail  des 
cloisonnés  est  resté  lettre  morte  pour  les  Japo- 
nais; s’ils  en  ont  fait  quelquefois,  ils  les  ont  mal 
faits.  Le  travail  des  pierres  dures  leur 
meuré  complètement  étranger,  etc. 


de 

par 


la  matière 
la  Corée. 


# 

* # 


De  cette  fusion  de  tant  d’éléments 
divers  est  sorti  cet  art,  tout  à fait 
original  et  indépendant, qui  est  l’art 
japonais,  et  qui  est  caractérisé,  je 
vous  le  disais  tout  à l’heure,  pat- 
une  tendance  fondamentale  et  in- 
coercible vers  le  décor,  par  un  goût 
prédominant  pour  tout  ce  qui  touche 
à l’ornement  et  aux  fonctions  utili- 
taires de  l’Art,  et  par  un  génie  essen- 
tiellement imaginatif  et  pittoresque, 
apportant  dans  toutes  les  branches 
le  même  esprit  de  logique  et  de 
raison,  le  même  sens  de  la  vérité 
naturelle,  le  même  amour  de  la  vie. 
Je  les  comparais  tout  à l’heure  aux 
Grecs;  on  pourrait  aussi  bien  les 
comparer,  avec  non  moins  d’ù-pro- 
pos,  à nos  artistes  du  Moyen-Age. 
Chez  eux,  le  côté  rationnel  domine 
tout;  cela  corrobore  ce  que  je  disais  : 
à savoir  que  les  objets  sont  toujours 
faits  pour  un  usage,  qu’ils  se  rappor- 
tent toujours  à un  besoin  de  la  vie. 


Sur  une  terrasse.  — Yoshivara,  par  CH;tamaro. 


Je  voudrais  vous  indiquer  quelques-unes  des  caractéristiques  matérielles  et  esthétiques 
de  leur  dessin;  il  y en  a deux  ou  trois  que  je  crois  très  intéressantes  et  dont  la  connaissance 
pourrait  ne  pas  être  inutile  à nos  artistes. 

Je  vous  rappelle  que  les  Japonais  n emploient  que  la  peinture  à l’eau;  ils  n’emploient 
également  que  le  pinceau,  ce  qui  donne  déjà  à leur  dessin  une  tournure  tout  à fait  spéciale. 
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avec  une  souplesse  qu’on  ne  saurait  obtenir  avec  la  plume  ou  le  crayon.  Le  dessin  des 
Japonais  sort  d’abord  de  la  calligraphie,  puis  de  la  façon  de  tenir  le  pinceau  perpendicu- 
lairement au  papier  et,  enfin,  de  l’emploi  exclusif  de  la  peinture  à l'eau.  Il  y a donc  là  une 
caractéristique  générale  de  métier. 

De  plus,  depuis  le  xv°  siècle,  l’influence  de  l’école  des  Kanos  a orienté  la  peinture 
japonaise  vers  une  tendance  générale  au  dessin  rapide,  au  dessin  cursif.  La  caractéristique 
dominante  de  l’art  classique  au  Japon  a été  désormais  de  pouvoir  jeter  une  peinture  sans 
hésitation  et  sans  reprises,  sur  la  soie  ou  sur  le  papier;  un  beau  kakémono  de  maître  doit 


Femmes  occupées  à la  confection  des  robes,  par  Sukénobou. 


être  fait  d’un  jet  et  sans  aucune  espèce  d’hésitation  ; c’est  d’ailleurs  à la  sûreté,  à la  décision 
du  coup  de  pinceau  qu’on  le  reconnaît. 

Ceci  m’amène  à toucher  un  point  que  je  crois  très  intéressant. 

L’artiste  japonais,  contrairement  à la  méthode  de  l’artiste  européen  et  contrairement  à ce 
qu’on  serait  tenté  de  supposer,  ne  copie  directement  le  modèle;  il  ne  fait  jamais  son  dessin 
d’après  nature;  il  le  conçoit  et  l’exécute  toujours  de  mémoire.  J’attache  une  importance 
toute  particulière  à cette  caractéristique.  Chez  nous,  pour  rendre  la  vérité  d’un  objet, 
l’artiste  se  place  devant  l’objet:  il  l 'interprète  s’il  est  véritablement  artiste,  ou  il  le  copie 
avec  exactitude  et  conscience  s’il  n’est  qu’un  praticien.  Vous  connaissez  la  formule  de 
Houdon,  disant  à ses  élèves  : « Copiez,  copiez  toujours,  et  copiez  juste.  » L’artiste  japonais 
pourrait  dire:  «Observez,  observez  toujours,  et  observez  juste,  » car  il  fait  intervenir  la 
mémoire  comme  le  facteur  essentiel.  Ce  principe  d’art,  dont  nous  pourrions  nous- mêmes 
tirer  un  si  grand  parti,  a développé  chez  les  Japonais  un  sens  prodigieux  d’observation,  un 
sixième  sens,  en  quelque  sorte,  et  d’une  sensibilité  merveilleuse  : le  sens  mnémonique. 
Il  est  certain  que  si  vous  étudiez  une  plante,  si  vous  concentrez  votre  attention  sur  votre 
sujet  et  si  la  mémoire  entre  en  jeu  au  point  de  vous  permettre  de  le  posséder  complètement, 
vous  donnerez  au  rendu  de  votre  dessin  une  justesse,  une  intensité,  une  vie,  vous  lui 
imprimerez  un  caractère  de  simplicité  et  de  synthèse,  et  aussi  une  allure  décorative  que 
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vous  ne  sauriez  atteindre  si  vous  avez  l’objet  constamment  sous  les  yeux.  J’insiste  beaucoup 
sur  ce  côté  de  l’art  japonais  parce  que  je  crois  que  c’est  sa  caractéristique  la  plus  formelle 
et  la  plus  originale  et  une  de  celles  certainement  dont  nos  artistes  pourraient  tirer  le  plus 
de  profit. 

J’ai  même  entendu  un  très  grand  artiste,  un  des  maîtres  les  plus  influents  de  l’école 
nouvelle,  me  dire  ceci,  — et  il  n’avait  peut-être  pas  pensé  aux  Japonais  en  le  disant  : « Nous  ne 
faisons  pas  fonctionner  notre  mémoire,  et  c’est  par  elle  cependant  que  nous  pourrions  arriver 
à faire  œuvre  véritablement  forte  et  décorative.  » Il  avait  raison;  l’exemple  des  Japonais 
nous  en  administre  la  preuve. 

Une  autre  caractéristique  de  l’art  japonais  vous  est  également  connue,  car  elle  a frappé 
tout  le  monde:  c’est  l’horreur  de  la  symétrie.  Sans  condamner  de  parti  pris  la  symétrie,  les 
artistes  japonais,  tout  au  moinsr  ne  sont  pas  asservis  à ce  besoin  qui,  chez  nous,  est  devenu 
dominant,  presque  exclusif,  surtout  depuis  la  Renaissance.  Le  style  classique,  en  effet,  nous 
enseigne  la  symétrie  comme  une  règle  inéluctable;  nous  avons  l’amour  du  pendant.  Si  nous 
décorons  une  cheminée,  il  nous  faut  deux  lampes,  deux  bougies,  etc.  11  y a,  dans  notre 
éducation  esthétique,  dans  notre  art  et  dans  notre  esprit,  un  besoin  de  symétrie  qui  n’existe 
pas  chez  les  Japonais.  Il  y a là,  non  la  résultante  d’une  fantaisie  outrée,  mais  une  simple 
affirmation  d’indépendance;  et  je  dois  dire  que,  dans  la  pratique,  quand  on  étudie  un  peu 
les  productions  de  l'art  japonais,  on  s’habitue  étonnamment  vite  à cette  dissymétrie;  elle 
devient  très  promptement  un  plaisir  et  une  jouissance  pour  l’œil.  Vous  rencontrez  déjà,  dans 
nos  intérieurs,  dans  nos  salons,  dans  l’arrangement  des  fleurs,  des  bouquets,  de  certains 
objets  même,  un  désordre,  une  liberté  qui  touche  par  bien  des  points  à cette  pratique  de  la 
dissymétrie  et  qui  met  beaucoup  de  variété  et  d’agrément  dans  notre  vie  courante  : c’est  une 
des  manifestations  les  plus  tangibles  de  l’influence  japonaise  sur  notre  goût. 

Cette  horreur  des  Japonais  pour  la  répétition  est  évidemment  due  à ce  qu’en  toutes  choses 
ils  ont  le  sentiment  de  l’invention  et  le  mépris  de  la  banalité.  Chaque  fois  qu’un  véritable 
artiste  veut  faire  œuvre  d’art,  au  Japon,  il  concentre  toute  son  attention,  toute  ses  forces 
pour  créer  une  forme,  une  pensée  originale;  par  conséquent,  il  éloigne  de  son  esprit  toute 
paresse  : or,  l’alternance  et  la  répétition  sont  des  choses  qui  favorisent  singulièrement  la 
paresse  et  facilitent  la  tâche  de  l’artiste. 

Une  autre  caractéristique,  et  la  plus  admirable  peut-être,  des  Japonais,  celle  assurément 
qui  sert  le  mieux  leur  génie  de  décorateurs  : c'est  le  sens  de  la  synthèse  et  du  dessin  résumé. 
11  découle  tout  naturellement  de  leur  entraînement  mnémotechnique;  il  en  est  la  consé- 
quence directe,  la  résultante  féconde.  Tout  artiste  japonais  qui  dessine  crée  une  synthèse. 

Faut-il  inférer  de  ce  que  je  viens  de  vous  dire  que  l’art  japonais  n’est  qu’un  art  de 
surface,  un  art  artificiel?  Je  me  refuse  absolument  et  énergiquement  à admettre  un  tel 
jugement.  Il  est  vrai  qu’on  a accusé  les  peintres  et  les  sculpteurs  japonais  de  n’avoir  ni 
pratiqué  ni  compris  ce  qui  est  précisément  une  des  forces  de  l’art  européen  : le  portrait  d'une 
part  et  le  nu  de  l’autre.  Pour  le  nu,  je  dois  avouer  qu’ils  l’ont  rarement  traité  et  qu’ils  n’ont 
pas  l’air  d'avoir  eu  beaucoup  d’inclination  pour  cette  forme  de  l’art;  mais  ils  peuvent 
répondre  que  les  gens  ne  se  promènent  pas  déshabillés  dans  la  rue.  Chez  nous  non  plus,  du 
reste.  Pourquoi  alors  aimons-nous  tant  à représenter  des  personnages  nus?  Tout  simplement 
parce  que  les  Grecs  en  ont  fait  et  que  nous  voyons  à travers  les  Grecs  et  les  Romains.  Les 
Grecs  avaient  les  jeux  Olympiques,  les  exercices  du  corps  en  plein  air,  et  ils  vivaient  dans  un 
état  voisin  de  la  nudité;  nous  les  imitons  par  habitude  d’école  et  sans  trop  savoir  pourquoi. 
Les  Japonais,  qui  ne  s’inspirent  que  des  tableaux  de  la  vie  qu'ils  ont  sous  les  yeux,  n’ont 
donc  pas  de  tendance  à rendre  le  nu  et  surtout  à l’ennoblir,  le  nu  étant  le  signe  distinctif 
de  l’homme  de  basse  extraction  ou  d’humble  métier.  S’il  y a dans  leurs  œuvres  des  parties 
de  nu,  ce  sont  celles  qu’on  peut  apercevoir  dans  les  rues  ou  à la  dérobée:  un  traîneur  de 
djinrika  qui  court  jambes  nues,  une  femme  qui  se  lave  les  bras  et  la  poitrine  devant  sa 
maison.  Mais  ce  qu’ils  voient  de  nu  dans  la  vie  journalière,  ils  savent  le  rendre  avec  un 
talent  exquis.  11  suffit  d’avoir  tenu  à la  main  quelques-uns  de  ces  délicieux  petits  objets  en 
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bois  ou  en  ivoire  qu’on  appelle  des  netzkés,  où  le  sculpteur  japonais  rivalise  avec  les  plus 
fins  modeleurs  de  Tanagra.  Je  connais  dans  certaines  estampes  et  dans  certaines  peintures 
des  morceaux  de  nu  admirables.  Ce  n’est  donc  pas  par  incapacité  ou  infériorité  que  les 


Peigne. — L’oiseau  est  en  ivoire,  les  plumes  en  bois  naturel  sculpté  ainsi  que  les  dents  du  peigne; 
le  dessin  du  bord  des  plumes  et  de  l’oiseau  est  en  laque  d’or. 


artistes  japonais  n’ont  pas  traité  le  nu,  c’est  parce  qu'ils  ne  le  sentaient  pas,  qu'ils  ne 
le  voyaient  pas. 

Je  dirai  la  même  chose  du  portrait.  Le  portrait  est  assurément  la  forme  la  plus  haute  de 
l’Art.  Nous  serons  tous  d’accord  pour  reconnaître  que  la  physionomie  humaine  offre  à 
l’ambition  de  l’artiste  le  but  le  plus  élevé;  il  est  incontestable  que  l’art  qui  a produit  un 
Léonard  ou  un  Rembrandt  se  trouve  au  sommet  des  manifestations  du  génie  humain.  11  est 


Peigne  en  laque  brun.  Les  dessins  sont  exécutés  en  laque  d’or  et  en  relief. 

certain  aussi  que  le  Japon  n’a  eu  ni  Léonard  ni  Rembrandt;  le  portrait  dans  ce  pays  n’a 
pas  été  une  forme  isolée  de  l’Art,  une  forme  cultivée  d’une  façon  spéciale.  Les  Japonais  n’ont 
apporté  dans  le  portrait,  lorsqu'ils  l’ont  traité,  ni  la  profondeur  de  psychologie,  d’expression, 
ni  toutes  les  richesses  extérieures  dont  les  artistes  européens  peuvent  se  faire  gloire;  ils 
n’ont  pas  non  plus  connu  le  clair-obscur,  ils  ne  l’ont  pas  pratiqué;  par  conséquent,  le 
portrait  chez  eux  est  resté  une  chose  un  peu  accidentelle,  anormale  et  incomplète. 
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Mais  je  tiens  à dire  ceci  et  à répondre  au  reproche  qui  a été  formulé  fréquemment  contre 
l'art  japonais,  que,  lorsqu’il  a voulu  s’appliquer  à l’art  du  portrait,  il  y a déployé  des  qualités 

décisives  d’observation,  tout  au  moins  au 
point  de  vue  du  dessin  pur  de  la  physio- 
nomie humaine  : les  masques  japonais  sont 
là  pour  en  témoigner.  Ces  masques,  supé- 
rieurs à ceux  des  Grecs  par  la  vérité  et  le 
caractère,  sont  l’expression  même  de  la  vie. 

J’en  ai  eu  la  preuve  dans  une  fête,  qui  a 
eu  naguère  quelque  retentissement  à Paris. 
J’y  étais  venu  sous  un  vêtement  et  sous  un 
masque  japonais,  — un  très  beau  masque 
souriant  du  xvn®  siècle,  œuvre  du  grand 
sculpteur  Démé-Joman.  Quand  je  fus  arrivé, 
tout  le  monde  crut  que  c’était  un  person- 
nage vivant  et  naturel  qui  entrait;  c’était 
comme  un  véritable  événement;  ce  masque 
exprimait  la  vie  avec  une  intensité  que  per- 
sonne n’aurait  pu  soupçonner. 

En  dehors  de  l’art  des  masques,  on  ren- 
contre d’autres  formes  du  portrait,  soit  dans 
la  peinture,  soit  dans  la  sculpture.  Il  me  suffira 
d’en  mettre  sous  vos  yeux  un  seul  exemple, 
la  reproduction  d'une  œuvre  capitale,  conservée  dans  un  des  temples  de  Nara  : la  statue  en 
bois,  grandeur  naturelle,  d’un  personnage  bouddhique,  qui  date  du  vnc  siècle  et  qui,  cer- 
tainement, est  comparable,  au  point  de 
vue  des  caractères  individualisés  qui  dé- 
terminent une  physionomie  humaine,  à 
l'homme  en  bois  du  Musée  de  Boulak 
ou  à telle  admirable  figure  de  notre 
Moyen-Age. 

Le  portrait  n’a  donc  pas  été  un  écueil 
pour  les  Japonais.  Ils  l’ont  rarement 
abordé,  il  est  vrai,  mais,  quand  ils  l’ont 
abordé,  ils  y ont  mis  toutes  les  marques 
et  tous  les  signes  de  leur  génie. 


Garde  de  sabre. 


Je  suis  obligé  de  me  restreindre  et, 
vous  ayant  parlé  d’une  façon  générale  de 
l’art  japonais,  vous  ayant  dit  plus  briève- 
ment que  je  ne  l’eusse  voulu  l’admiration 
que  j'éprouvais  pour  les  manifestations  de 
cet  artdélicieusementobsédant,  jevoudrais  Garde  de  saore. 

vous  indiquer  en  quelques  traits  quelle 

a été  la  part  d’influence  de  l’art  japonais  sur  l’évolution  du  goût  français  à notre  époque. 

Cette  influence  a subi  des  variations  nombreuses,  mais  elle  a été,  en  fin  de  compte,  très 
importante;  elle  a produit  des  résultats  très  caractérisés  et  en  certains  points  très  décisifs. 

Au  moment  où  le  Japon  s’est  révélé  à notre  attention,  après  la  grande  révolution 
de  1868,  il  a commencé  à pénétrer  en  Europe  avec  des  objets  de  pacotille.  Le  début  fut 
fâcheux.  Les  arrivages  étaient  médiocres,  les  bonnes  choses  déplorablement  perdues  dans 
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le  fatras  des  mauvaises.  Quelques  petits  albums  de  Hokousaï,  de  tirage  moderne,  furent  les 
premiers  éléments  d’information  de  nos  artistes.  On  en  copia  avidement  les  formules,  sans 
en  comprendre  l’esprit.  Le  vif  sentiment 
de  curiosité  qu'avait  éveillé  cette  première 
révélation  donna  naissanceà  un  engouement 
irréfléchi  qui,  sous  le  nom  de  japonisme, 
produisit  tout  d’abord  des  effets  déplorables. 

On  ne  vit  qu’un  Japon  de  surface,  qu’on 
exploita  sans  aucun  discernement  : c’est  le 
moment  des  décors  de  bambou,  des  vols  de 
grues  et  de  tous  ces  motifs  exotiques,  qui 
ne  rimaient  à rien  et  n’avaient  aucun 
rapport  avec  notre  race,  nos  mœurs  et 
notre  climat.  Ce  japonisme-là,  je  le  con- 
damne sans  pitié.  S'il  a laissé  des  traces 
persistantes,  du  moins  un  mouvement  vers 
la  connaissance  de  l'art  japonais  véritable 
s’est  peu  à peu  développé,  qui  a pris  un  essor 
très  intéressant  et  très  fécond,  grâce  à la 
formation,  à Paris,  de  grandes  et  précieuses 
collections  d’objets  anciens.  Rappelons,  en 
passant,  les  étapes  principales  de  ce  mou-  Garde  de  sabre, 

vement  : voyage  de  M.  Cernuschi  en  Chine 

et  au  Japon,  d'où  il  rapporte  une  immense  collection  de  bronzes,  qu'il  lègue  à la  Ville  de 
Paris,  après  l’avoir  exposée  à l’Union  centrale  des  Arts  décoratifs  en  1873;  Exposition 
universelle  de  1878;  séjours  de  MM.  Sichel  et  Bing  au  Japon,  où  ils  drainent  une  multi- 
tude de  trésors,  dont  l’apparition  sur  le  marché 
donne  naissance  à d’enthousiastes  adeptes  de 
l’art  du  vieux  Nippon,  — Concourt,  Burty, 
Niais,  Duret,  le  peintre  Hirsch,  etc.;  pre- 
miers voyages  de  M.  Wakaï  en  Europe; 
ouverture  des  magasins  de  la  Kosho-Kaïsha  ; 
recherches  historiques  entreprises  avec  la 
collaboration  d’un  connaisseur  des  plus  fins 
et  des  plus  érudits,  M.  Hayashi;  exposition 
de  l’art  ancien  du  Japon,  à la  rue  de  Sèze, 
en  1 8 8 3 ; publications  de  nombreux  travaux 
critiques  en  Angleterre  et  en  France,  et, 
parmi  ceux-ci,  les  deux  grands  volumes 
auxquels  j’ai  eu  la  satisfaction  d’attacher 
mon  nom;  Exposition  universelle  de  1889; 
création  du  Musée  Guimet,  à Paris,  et  des 
sections  japonaises  du  British  Muséum;  expo- 
sition de  l'estampe  japonaise  à l’École  des 
Beaux-Arts;  formation,  enfin,  des  grandes 
Garde  de  sabre.  collections  parisiennes,  c’est-à-dire  tout  un 

mouvement  d'idées  et  de  recherches  dont 
notre  pays  a été  l’instigateur  et  le  centre,  et  qui  restera  pour  lui  un  grand  honneur. 

Le  Japon,  le  vrai  Japon  est  donc  apparu  à nos  yeux  dans  sa  gravité,  dans  sa  force  et  sa 
délicatesse.  Lorsque  je* parlais  tout  à l'heure  de  mon  admiration  pour  le  Japon,  c'est  à cet 
art  que  je  faisais  allusion.  C’est  cet  art-là  qui,  en  se  répandant  dans  les  milieux  artistiques,  a 
eu  sur  l’évolution  de  notre  goût  une  répercussion  des  plus  intéressantes  et  des  plus  profitables; 
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Il  est  certain  que  nous  assistons  depuis  quelques  années  à une  modification  profonde  du 
goût  en  matière  de  décor.  Nous  voyons  apparaître,  soit  dans  le  décor  des  tissus,  soit  dans  les 
procédés  appliqués  à l’art  céramique,  soit  même  dans  la  peinture,  des  préoccupations 
nouvelles  et  comme  une  sorte  de  facteur  indistinct  et  innomé  d'émancipation,  qui  provient 
pour  une  grande  part  du  Japon. 

A ne  prendre  que  la  peinture,  vous  reconnaîtrez  les  signes  indéniables  de  cette  influence 
dans  l’école  dite  impressionniste, — mot  qui,  entre  parenthèse,  ne  signifie  rien,  car  tous  les 


Route  à Ouyéno,  par  Hiroshic.hé. 


grands  peintres  ont  été,  à leur  heure,  impressionnistes.  Quelques-uns  des  protagonistes  de 
cette  école,  et  les  plus  grands  de  tous,  Degas  et  Claude  Monet,  doivent  énormément,  ils 
l’avouent  eux-mêmes,  aux  enseignements  qu’ils  ont  reçus  de  l’art  japonais,  notamment  des 
admirables  estampes  de  Hokousai  et  de  Hiroshighé.  Besnard,  Wisthler  et  bien  d’autres,  à 
l’étranger  et  en  France,  souvent  sans  le  vouloir,  ont  subi  l’influence,  je  ne  dirai  pas  du  goût, 
mais  des  principes  qui  sont  l’essence  de  cet  art  ; et  cette  influence  a été  bienfaisante 
et  efficace.  Elle  nous  a donné  la  pratique  des  tons  clairs,  le  goût  des  simplifications,  la 
hardiesse  de  certaines  coupures  absolument  inédites  dans  la  mise  en  page  des  tableaux.  Il 
y a quelques  années,  on  n’aurait  pas  osé  couper  certains  sujets  comme  on  le  fait  aujourd’hui. 

Je  parlais  des  tissus:  il  est  évident  qu’à  l’heure  actuelle  les  robes  des  femmes  sont 
révolutionnées  par  l’influence  japonaise  prise  dans  le  meilleur  sens.  Les  fabriques  de  Lyon 
et  de  Roubaix  ont  cherché  dans  leurs  dessins  certaines  formes  nouvelles,  certaines 
combinaisons  géométriques  ou  autres,  qui  certainement  ont  été  provoquées  par  la  vue  des 
œuvres  anciennes  de  l’art  japonais. 

De  même,  l’art  japonais  a révolutionné  la  culture  des  fleurs  ; il  a révolutionné  l’art  de 
faire  des  bouquets.  Ces  bouquets'en  pomme  d’arrosoir,  qui  faisaient  les  délices  de  nos  pères, 
ont  été,  grâce  à lui,  remplacés  par  une  liberté  de  groupement  qui  est  devenue  tout  à fait 
charmante  et  se  prête  sans  effort  à d’infinies  combinaisons. 
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Dans  le  domaine  de  la  reliure,  il  suffit  de  citer  les  œuvres  de  Prouvé  pour  constater  que 
là  encore  le  Japon  nous  a apporté  des  éléments  nouveaux  de  décoration.  Je  me  souviens  d’un 
exemplaire  de  mon  Art  japonais  qui  a figuré  il  y a deux  ans  au  Champ-de-Mars.  Les  plats 
de  la  reliure  étaient  ornés  de  branches  de  marronnier.  Ce  n’était  pas  un  motif  japonais, 
car  le  marronnier  n’existe  pas  au  Japon,  mais  un  motif  indigène  traité  suivant  les  principes 
japonais,  avec  ce  je  ne  sais  quoi  qui  lui  conservait  une  saveur  très  française  et  parfaitement 
appropriée  à nos  traditions. 

Dans  le  domaine  de  la  céramique,  l’influence  de  l’art  japonais  a pris  des  proportions 
extraordinaires.  C’est  une  véritable  révolution.  Le  Japon  est  arrivé  à point  pour  nous  sortir 


Jeune  femme  cueillant  des  chrysanthèmes,  par  Shunsaï. 


littéralement  de  l’ornière.  Je  ne  parle  pas  seulement  de  la  porcelaine,  qui  avait  déjà 
produit  chez  nous,  sous  l’influence  de  la  Chine  et  du  Japon,  des  œuvres  remarquables, 
mais  qui,  malheureusement,  était  restée  dans  un  état  d’infériorité  et  de  stagnation  complètes 
durant  le  cours  de  ce  siècle  (elle  commence  à peine  à renaître  sous  un  nouvel  afflux  d’influence 
japonaise,  témoin  les  délicats  et  rares  produits  de  M.  Krogh,  à la  fabrique  royale  de 
Copenhague);  je  parle  surtout  et  avant  tout  de  la  céramique  de  grand  feu,  de  cet  art  du  feu 
qui  est  l’art  céramique  par  excellence  : argiles  dures,  grès  émaillés  et  flambés,  etc.,  de  cet  art 
merveilleux  et  presque  surnaturel  dont  les  Japonais  ont  été  les  maîtres  incontestés,  qu’ils 
ont  porté  à ses  derniers  développements,  dont  seuls,  peut-être,  ils  ont  compris  les  ressources 
infinies,  la  véritable  destination,  et  qu’ils  ont  révélé  à l’Europe,  attentive  du  premier  coup 
au  parti  qu’elle  en  pouvait  tirer. 

C’est  que,  il  faut  bien  le  dire,  la  céramique,  en  dehors  de  la  porcelaine,  art  spécial  et 
limité,  en  était  restée  au  vase  peint  des  Grecs  et  à la  faïence  décorée  de  dessins,  obtenue  avec 
des  cuissons  quelconques,  des  terres  quelconques,  et  où  le  pinceau  du  dessinateur  joue  le 
principal  rôle.  Tandis  que,  aux  yeux  des  Japonais,  la  céramique  doit  s’élever  au  rang  d’une 
chimie  naturelle,  dont  l’agent  principal  est  le  feu  et  qui  doit  créer  des  objets  dont  l’éclat, 
la  beauté  et  la  somptuosité  rivaliseront  avec  les  œuvres  de  la  nature  elle- même.  Du 
creuset  de  l’artiste  japonais  sortent  ces  admirables  grès  émaillés,  comme  les  pierres  précieuses 
sortent  du  creuset  naturel  de  la  terre.  Le  Japon  seul  a compris  le  principe  fondamental 
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de  la  céramique  de  grand  feu;  il  a apporté  à la  conquête  de  ses  ressources  et  de  ses 
procédés  un  génie  qui  défie  toute  comparaison.  11  suffit  d’être  un  peu  au  courant  de  la 
technique  de  la  céramique  de  grand  feu  pour  avoir  une  admiration  profonde,  une  admi- 
ration sans  limites  pour  la  supériorité  inimitable  des  Japonais.  Les  Japonais  ont  été 
vraiment  un  peuple  de  céramistes;  depuis  cinq  à six  siècles,  tout  le  Japon  a vécu  en 
quelque  sorte  dans  le  culte  de  l’art  céramique;  toutes  les  provinces,  toutes  les  villes,  toutes 
les  bourgades  avaient  des  fours  plus  ou  moins  importants;  chaque  centre  avait  ses  caractères 
spéciaux,  ses  recherches  spéciales,  ses  terres,  ses  émaux,  ses  artistes  trans- 
mettant aux  successeurs,  de  génération  en  génération,  les  secrets  qu’ils 

avaient  découverts  et  successivement  perfectionnés, 
lesquels  secrets,  transférés  à d’autres  mains,  accrus 
de  recherches  nouvelles,  ont  fait  qu’au  bout  de  trois 
ou  quatre  siècles  d’efforts  l’art 
de  la  céramique  était  arrivé,  au 
Japon,  à un  degré  de  science, 
de  perfection  etj  de  raffinement 
dont  l’imagination  reste  confon- 
due. 11  faut  avoir  tenu  entre  les 
mains,  pratiqué  et  étudié  à loisir 
les  manifestations  de  cet  art 
magique  pour  en  comprendre 
toutes  les  ressources. 

Nos  artistes,  nos  fabricants 
ont  été  absolument  bouleversés  par  cette 
révélation,  toute  récente  d’ailleurs,  car  il 
n’existait  aucun  spécimen  de  la  céramique 
nationale  du  Japon,  aucun  grès  cérame  dans 
les  anciennes  et  immenses  collections  de  La 
Haye  et  de  Dresde,  qui  ne  contiennent  que 
des  porcelaines  faites  à usage  de  l’Europe. 
Ces  grès  émaillés  et  flambés,  si  merveilleux 
d’éclat  et  de  finesse,  si  originaux  de  formes 
et  de  couleurs,  on  les  prit  d’abord 
pour  des  pièces  rustiques  destinées 
aux  paysans,  alors  qu’elles  sont  des 
produits  raffinés  destinés  à l’aristo- 
cratie, des  choses  rares  et 
précieuses  entre  toutes,  qui 
ne  devaient  servir  que  dans 
certaines  cérémonies  et  dans 
les  circonstances  exception- 
nelles. En 
effet,  les 
plus  belles 
pièces  de 
céramique 
de  grand 
feu,  les 
plus  beaux 
grèsémail- 
lés  ont  été 


Paysage  d’été,  par  Hokousai. 
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exécutés  pour  la  cérémonie  nationale  du  thé,  le  tshanoyiou;  elles  sont  signées,  pour  la 

plupart,  de  noms  célèbres  dans  l’his- 
toire de  la  céramique,  et  individua- 
lisées par  la  personnalité  de  l'artiste. 

Un  certain  nombre  de  spécimens 
sont  venus  à Paris;  des  collections 
se  sont  formées  qui  ont  été  pour  nos 
artistes  céramistes  une  véritable  révé- 
lation. Les  plus  intelligents,  les  plus 
avisés  d’entre  eux,  se  sont  alors  mis 
à étudier  les  procédés,  à les  deviner, 
tout  au  moins  à les  surprendre,  et  il 
s’est  créé  en  peu  de  temps  une  pléiade 
de  céramistes  dont  les  travaux  ont 
présenté,  d’emblée,  un  intérêt  capital 
pour  nous  et  notre  production.  Je 
n’ai  qu’à  rappeler  les  noms  de  Dela- 
herche,  de  Chaplet,  de  Dalpayrat,  de 
Bigot,  qui  sont  aujourd’hui  à la  tête 
de  nos  chercheurs,  et  surtout  celui 
du  regretté  Carriès,  enlevé  trop  tôt 
aux  études  auxquelles  il  s’était  voué. 

Le  champ  est  illimité;  nos  céra- 
mistes ont  devant  eux,  grâce  à l’étude 
des  œuvres  japonaises,  une  source 
d’évolution  à peu  près  inépuisable; 
il  leur  faudra  des  siècles  pour  arriver 
à reproduire  ou  à donner  l’équivalent, 
si  jamais  ils  y arrivent,  de  ce  que  les  Japonais  ont  donné,  mais  ils  trouveront  là  un  champ 
d’étude  infini,  inexploré  et  dans  lequel  nous  ne  saurions  trop  les  encourager  à s’aventurer. 

Du  reste,  le  public  les  a suivis. 

11  est  évident  qu’aujourd’hui  il  n’y 
a plus  que  cette  forme  de  céramique 
. qui  plaise  et  satisfasse  les  yeux,  et 
je  suis  persuadé  que  d’ici  très  peu  de 
temps  le  mouvement  aura  pris  une 
extension  encore  plus  considérable. 

Les  musées  étrangers  commencent 
à poursuivre  l'acquisition  des  céra- 
miques japonaises,  en  vue  d’avoir 
des  modèles  sous  les  yeux.  Je  suis 
persuadé  que  le  mouvement  se  géné- 
ralisera et  qu’il  en  résultera  une 
transformation  radicale  de  l’art  de  la 
céramique  ramené  à sa  logique,  à sa 
fonction  véritable  par  le  Japon. 


Pour  conclure,  au  point  de  vue 
de  l’influence  bienfaisante  que  peut 
avoir  le  Japon  sur  notre  esthétique  et  sur  les  progrès  de  l’Art  dans  notre  pays,  je  me 
résumerai  en  disant  encore  une  fois:  pas  d’imitation,  pas  d’imitation  servile,  de  pastiche! 
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Pas  plus  que  nous  ne  devons  imiter  une  œuvre  du  Moyen-Age,  et  Dieu  sait  si  nous 
avons  un  intérêt  et  des  motifs  puissants  pour  étudier  aussi  notre  admirable  art  national,  pas 
plus  nous  ne  devons  nous  inspirer  directement  des  œuvres  de  l’art  japonais.  Autant 
l’imitation  nous  avait  été  funeste,  autant  une  intelligente  étude  des  principes  serait  féconde. 
L’imitation  est  une  chose  décevante,  stérile,  déprimante;  elle  s’est  traduite,  comme  je  le 
disais  plus  haut,  par  de  véritables  puérilités  dans  les  objets  d’art  industriels,  par  des 
pauvretés  et  des  redites  insupportables  ; tandis  qu’une  étude  approfondie  des  méthodes  et  des 
principes  qui  ont  dirigé  ce  merveilleux  peuple  artiste  à travers  dix  siècles  d'art,  depuis 
Kanaoka  jusqu’à  Hokousaï,  et  qui  lui  ont  assuré  une  continuité  d'évolution,  une  maîtrise 
d’exécution,  une  fraîcheur  d’invention  et  une  puissance  de  renouvellement  incomparable, 
pourrait  être  d’un  intérêt  capital.  L’exemple  de  ces  merveilleux  décorateurs,  s’il  est  bien 
compris,  nous  apprendra  à mieux  connaître,  à mieux  interroger  cette  nature  qui  nous 
entoure  et  qui,  même  après  tout  ce  que  lui  ont  demandé  nos  ancêtres,  reste  encore  et  restera 
toujours  la  source  infinie  et  éternelle  de  l’Art. 

Louis  GONSE. 


Les  gravures  qui  accompagnent  le  texte  de  la  conférence  ci-dessus  nous  ont  été  obligeamment  fournies 
par  M.  S.  Bing,  qui  est  si  remarquablement  documenté  sur  tout  ce  qui  concerne  l'Art  japonais. 
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Femme  et  fleurs,  plaquettes  de  M.  Henry  Nocq. 


«LES  MÉDAILLEURS  FRANÇAIS  DEPUIS  1789» 

PAR  ROGER  MARX 


Les  lecteurs  de  la  Revue  des  Arts  décoratifs  ont  déjà 
apprécié  depuis  longtemps  la  clairvoyance  et  l’érudition  de 
notre  éminent  collaborateur.  Le  travail,  aujourd’hui  complété, 
que  je  vais  trop  brièvement  résumer,  fut  annoncé  ici  même, 
il  y a plusieurs  années  de  cela.  Mais  le  renouveau  de  la 
médaille  moderne  préoccupe  depuis  longtemps  M.  Roger 
Marx;  et  il  est  bon  de  le  rappeler  incidemment,  la  Revue . 

de  A.  Dupré.  . . ’ ’ 

doyenne  des  publications  analogues,  n’est  jamais  restée  étran- 
gère à aucune  des  questions  intéressant  le  progrès  des  Arts  du  décor.  Les 
Médailleurs  français,  impatiemment  attendus,  ont  paru  sous  les  auspices  — et 
cela  aussi  est  un  titre  à notre  sympathie — de  la  Société  d'encouragement  pour 
la  propagation  des  livres  d’art.  Imprimés  avec  le  plus  grand  soin  par  Firmin- 
Didot,  illustré  d’un  grand  nombre  de  figures  dans  le  texte  et  de  plusieurs 
planches  lithographiques  tirées  en  couleur,  il  fait  honneur  à la  collection  qui 
comprend  déjà  Augustin  Dupré,  de  notre  collaborateur  Charles  Saunier,  et  s’en- 
richira bientôt  d'une  monographie  du  Palais-Royal  par  Victor  Champier  et 
G.  Sandoz. 


Onsaitque  l’usage  de  commémorer  par  des  médailles  les  événements  importants 
fut  transmis  par  l’ancien  régime  à la  Révolution  triomphante. 

Pas  une  victoire  de  Louis  XIV,  pas  un  acte  politique,  législatif 
ou  commercial  accompli  sous  son  règne  et  qui  pût  s’ajouter  à 
sa  gloire,  n’avait  été  oublié  par  les  Dangeau  de  ses  ateliers  de 
médailles.  Louis  XV  et  Louis  XVI  firent  célébrer  de  même  les 
actes  considérables  de  leur  gouvernement,  jusqu’à  ceux  qui 
contribuèrent  le  plus  à la  chute  du  pouvoir  royal.  La  transition 
est  ménagée:  pour  rappeler  la  prise  de  la  Bastille,  une 
médaille  de  Dupré  représente  à l’avers  le  profil  du  roi  et  au 
revers  la  victoire  de  la  bourgeoisie;  le  bonnet  phrygien 
prend  place  auprès  des  fleurs  de  lys  dans  la  médaille  de  « la  L°  P^1Jai^ratlt’ 

Mairie  de  Paris  > ; enfin,  l’infortuné  Louis  XVI  n’occupe  plus  de  A.  Dupré. 
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que  le  second  rang  dans  le  « Serment  du  roi  ».  La  médaille  avait  accompli  sa 
révolution,  aussi  trouvera-t-elle  grâce  devant  les  plus  farouches:  comprenant 
qu’elle  avait  servi  jusqu’alors  à la  gloire  des  « tyrans»,  mais  pouvait  aussi  bien 

répandre  les  idées  nouvelles,  ils  résolurent  d’avoir 
recours  au  plus  ingénieux  et  au  plus  artistique  des 
moyens  de  propagande.  En  1792,  à propos  de  la  défense 
de  Thionville,  David  demandait  que  des  médailles  fussent 
frappées  pour  tous  les  événements  heureux  et  glorieux 
arrivés  à la  République,  à l’imitation  des  Grecs  et  des 
Romains,  et,  l’année  suivante,  le  conventionnel  Loysel 
reprenait  la  même  idée  à propos  des  monnaies:  « Rien 
n’est  plus  propre  à perpétuer  le  souvenir  des  principaux 
événements  d’une  révolution  que  de  les  employer  comme 
empreintes  sur  les  monnaies.  Chaque  citoyen  contem- 
porain voit  à tout  instant  l’image  des  scènes  auxquelles 
il  a participé.  Le  père  de  famille  s’en  sert  pour  apprendre 
à ses  enfants  les  efforts  qu’une  génération  a faits  pour  assurer  la  liberté  aux 
générations  suivan- 
tes. C’est  une  leçon 
gravée  en  caractères 
ineffaçables  pour  ins- 
pirer l’amour  de  la 
liberté,  l’horreur  des 
tyrans  et  faire  passer 
aux  siècles  les  plus 
reculés  les  époques 
éclatantes  qui  hono- 


I.e  réveil  du  Tiers-État. 
Médaille  révolutionnaire  anonyme 
(Fin  du  xvme  siècle). 


L’arrivée  de  Louis  XVI  à Paris  (face  et  revers), 
par  Benjamin  Duvivier. 


rent  la  régénération 
des  sociétés.  » 

Le  vœu  de  la  Con- 
vention, s’il  n’est  pas 
encore  écouté  aujour- 
d’hui en  ce  qui  con- 
cerne la  monnaie, 
réduite  toujours  au 
profil  ou  à la  froide 
allégorie,  fut  entendu 


quant  aux  médailles,  et  réalisé  par  le  grand  artiste,  Augustin  Dupré.  Rempla- 
çant dans  sa  charge  de  graveur  général,  Duvivier,  le 
Duvivier  de  l’arrivée  du  roi  à Paris,  l'auteur  des  por- 
traits exquis  de  Marie- Antoinette  et  de  Louis  XVI, 

Dupré  allait,  je  ne  puis  m’empêcher  de  citer  la  phrase 
même  de  Roger  Marx,  « revêtir  d’amabilité  le  symbo- 
lisme révolutionnaire  et  se  rapprocher  de  Prud’hon 
par  la  réussite  de  son  entreprise.  Gracilisant  l’antique 
et  antiquant  la  grâce,  s’inspirant  de  la  société  con- 
temporaine jusqu’à  faire  du  profil  de  Mn,c  Récamier 
le  type  monétaire  de  la  Liberté,  pittoresque  et  clair 
dans  le  groupement  des  emblèmes  les  plus  disparates 
comme  dans  l’agencement  des  scènes  microscopiques, 

compliquées  à plaisir,  rival  de  Duvivier  pour  le  portrait,  tel  est  le  graveur  auquel  la 
Révolution  doit  l’écu  à l’Hercule,  puis  la  pièce  d’or  avec  le  génie  de  la  Constitu- 
tion, » plus  les  médailles  citées  plus  haut  et  la  Constitution,  le  Triomphe  de  la  Con- 
vention, la  Confiance  relevant  le  Commerce,  Minerve  enseignant  la  jeunesse,  etc. 


Matthcw  Doullois,  par  Galle. 
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Auguste  Vacqucrie, 
médaillon,  par  Pkéault. 


Ayant  caractérisé  l’œuvre  de  Dupré,  l’auteur  indique  en  quelques  traits  la 
physionomie  quelque  peu  dix-huitième  siècle  de  Gatteaux  et  de  Droz,  et  regrette 

que  la  servile  imitation  gréco-romaine  ait  étouffé, 
malgré  quelques  heureuses  et  trop  rares  rencon- 
tres, toute  espèce  d’originalité  chez  les  graveurs 
du  Premier  Empire. 

Bovy  en  indiquant  la  possibilité  du  paysage 
vrai,  Barye,  Pradier  et  surtout  David  d’Angers 
remettent  en  honneur  le  culte  de  la  nature,  la 
libre  et  directe  observation  des  caractères,  et 
affirment  le  droit  de  l’artiste  à la  composition  et 
à l’interprétation.  Il  fallait  que  cela  fût  fait. 
Leurs  médaillons,  comme  ceux  de  Préault,  de 
Carpeaux  ou  de  Rude,  malgré  leurs  grandes 
beautés,  et  l’importance  que  leur  apparition 
prend  dans  l’histoire  de  l’art  de  ce  siècle,  ne 
doivent  pourtant  être  considérés  qu’en  tant 
que  préparation  à la  médaille  moderne.  Leur  technique  est  différente  : bien 
peu  seraient  susceptibles  d’être  gravés  tels  quels.  Ici  encore  se  place  un  artiste 
de  transition,  mais  tous  les  artistes  de  toutes  les  époques  ne  torment-ils  pas 
transition  entre  les  prédécesseurs  et  les  succes- 
seurs? Dans  une  chaîne  ininterrompue,  certains 
anneaux  se  distinguent  des  autres;  sans  doute,  ils 
remplissent  plus  évidemment  le  rôle  qui  leur  est 
assigné.  Aussi  convient-il  de  saluer  au  passage 
H.  Chapu,  dont  l’importance  se  constate  plus 
évidente  et  l’influence  plus  certaine  sur  tous  les 
graveurs  contemporains  au  fur  et  à mesure  que 
la  fuite  des  années  permet  déjà  de  jeter  un  coup 
d’œil  d’ensemble  sur  la  production  du  dernier 
quart  de  siècle.  L’hommage  rendu  à Chapu  par 
M.  Roger  Marx  est  justifié,  et  je  m’y  associe  d’au- 
tant plus  volontiers  que  Chapu  fut  mon  maître  ; 
pourtant  je  sais  gré  au  judicieux  critique  d’avoir 
signalé,  en  dehors  de  l’influence  de  Chapu,  celle  • 

des  précurseurs  oubliés  à qui  cette  réparation  était  bien  due  : Oudiné  et  Farochon. 
Les  amateurs  de  numismatique  apprécient  les  pièces  que  Farochon  inventa  pour 
la  République  de  1848,  ce  qu’il  y a chez  lui,  à côté  d’un  pompiérisme  trop  cer- 
tain, de  science  et  d’ingéniosité,  par  exemple  dans  ses  figures  de  face  et  de 
trois  quarts. 

Mais  « il  n’est  pas  d’enseignement  comparable,  pour  l’importance  des  résultats, 
à celui  que  va  répandre,  quarante  années  durant,  Oudiné.  Tous  les  essais  de  ses 
devanciers,  il  les  reprend,  les  poursuit,  les  résume...  Malgré  les  années,  l’intel- 
ligence demeure  en  éveil,  et  quand  la  mort  arrive,  elle  trouve  Oudiné  en  pleine 


La  comtesse  de  J... 
médaillon,  par  Carpeaux. 
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évolution,  ayant  accepté  la  donnée  moderne  et  concourant  à l’éclat  de  cette 
restauration  que  les  travaux  de  sa  jeunesse  et  ses  leçons  avaient  préparée. 
L’étonnant  spectacle  de  voir  le  maître,  au  déclin  de  sa  carrière,  user  des  inven- 
tions de  ses  élèves  et  s’y  associer  dans  un  élan  qui  devait  modifier  complètement 
l’état  de  la  glyptique!  » 

Et  nous  voici  arrivés  à la  période  actuelle.  MM.  Ponscarme,  Chaplin,  Tasset 
sont  élèves  d’Oudiné.  M.  Ponscarme  «s’affranchit  du  cadre  d’un  listel  inutile; 
puis,  renonçant  à l’emploi  des  caractères  typographiques,  vulgaires,  sans  conve- 
nance, il  contraint  la  légende,  par  le  style  approprié  des  lettres  et  la  variabilité 
de  leur  disposition,  à prendre  le  rôle  ornemental  de  l’écriture  arabe  ou  japonaise, 
à participer  pour  l’effet  au  pittoresque  de  l’ensemble  ».  M.  Ponscarme  est  aussi 

le  premier  graveur  qui  transforme  le  fond  uni 
et  poli’en  un  fond  maté  qui  fait  corps  davantage 
avec  la  figure,  crée  autour  du  profil  une  sorte 
d’ambiance,  et  nous  donne  un  modelé  complet 
là  où  l’on  se  contentait  souvent  d’une  silhouette 
découpée.  Ceci  est  beaucoup  plus  important 
qu’on  ne  pense,  et  toute  personne  ayant  regardé 
des  médailles  comprendra  quelle  différence 
absolue  existe  entre  une  figure  complète  inter- 
prétée en  bas  relief,  et  une  demi-figure,  coupée 
par  le  milieu  sur  un  fond  plan.  La  préoccupation 
du  côté  qu’on  ne  voit  pas  hante  M.  Ponscarme, 
et  explique  sans  doute  la  qualité  de  bon  équi- 
libre de  ses  profils,  qualité  que  nous  trouvons 
seulement  chez  les  meilleurs  parmi  les  modernes;  mais  constante  chez  les 
médailleurs  grecs,  y procédant  du  parti  pris  de  bas-relief  des  « parthénons  ». 
Ces  caractéristiques  du  grand  talent  de  M.  Ponscarme,  Roger  Marx  les  a 
indiquées  en  deux  phrases  très  nettes;  obligé  par  le  cadre  même  de  son  œuvre 
à ne  pas  s’étendre  longuement  sur  chaque  personnalité,  et  ayant  incidemment 
rendu  justice  à un  maître  trop  vite  enlevé  à son  art,  M.  Degeorge,  il  a passé 
à l’étude  des  deux  plus  célèbres  graveurs  actuels  : M.  Chaplain  et  M.  Roty.  Entre 
la  sévérité,  la  recherche  grave  de  M.  Chaplain  et  la  sensibilité  plus  gracieuse 
de  M.  Rot}',  M.  Marx  n’hésite  pas,  ses  préférences  vont  au  deuxième:  «Avec 
M.  Roty,  l’art  du  médailleur  atteint  sa  pleine  expression  d’originalité,  d’indépen- 
dance. L’allégorie,  qui  a répudié  les  mythes  consacrés,  s’humanise,  s’indivi- 
dualise, de  manière  a découvrir  au  premier  regard  le  sens  des  généralisations  les 
plus  abstraites;  moderne  par  le  type,  le  galbe,  l’ajustement,  elle  revêt  une  forme 
définitivement  dégagée  des  lourdeurs  du  Second  Empire,  une  forme  jeune,  svelte, 
nerveuse,  dont  la  courbe  se  suit  sans  peine  sous  l’envolée  des  draperies  légères. 
Et  l’accord  est  exquis  quand  à l’allégorie  se  mêle  quelque  réalité  naïvement 
observée.  Une  médaille,  une  plaquette  de  M.  Roty,  c’est  cette  alliance  impré- 
vue : la  fraîcheur  souriante  de  l’imagination  s’accompagnant  de  l’étude  passionnée 
de  la  nature,  l’invention  s’ajoutant  à la  vérité  pour  se  pénétrer  délicieusement; 
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c’est  encore  le  métal  qui  s’anime  et  emprunte  à la  dégradation  à peine  accusée 
des  reliefs  et  à la  transparence  des  ombres  le  secret  de  la  couleur,  l’attrait 
d’une  harmonie  apaisée.  » 

Ici,  je  me  permettrai  de  ne  pas  partager  absolument  l’enthousiasme  de 
M.  Roger  Marx.  Non  que  je  cherche  à diminuer  la  gloire  de  Roty.  Mais  il  est 
trop  tôt,  je  crois,  pour  porter  un  jugement  aussi  définitif.  Contemporains  d’un 
artiste  vivant,  nous  ne  pouvons,  faute  d’un  recul  suffisant,  approuver  ou  blâmer 
l’ensemble  d'un  œuvre  en  toute  indépendance.  Il  est  au  moins  prudent  de  faire 
quelques  réserves.  Je  dois  l’avouer,  je  me  sens  très  dérouté  par  ce  mélange 


Portrait  d’Elie  Delaunay,  par  Chaplain. 


d’allégorie  et  de  vérité  que  l’auteur  constate  avec  joie,  je  préférerais  un  choix 
bien  net  entre  l’un  ou  l’autre;  et  je  remarque  que  la  part  de  vérité,  — d’après 
nature,  — la  partie  moderne  des  médailles  de  M.  Roty,  n’est  autre  chose  que 
l’accessoire  ordinaire  et  explicatif  de  l’allégorie,  développé  à l’excès  au  point 
d’empiéter  presque  sur  le  motif  principal;  ce  motif  principal,  dans  l’espèce  une 
figure  féminine,  relié  artificiellement,  pour  les  besoins  de  la  cause,  à des  acces- 
soires qui,  sans  la  légende,  n’auraient  peut-être  aucune  tenue  avec  le  motif.  La 
même  figure,  toute  pleine  de  la  grâce  juvénile  et  de  l’élégance  légère  que 
M.  Roty  sait  donner  à ses  figures,  signifie  Chambre  de  Commerce,  Orfèvrerie  ou 
Préfecture  de  Police;  il  n’y  a que  l’inscription,  peut-être  le  geste,  et  surtout 
les  accessoires  qui  changent,  — le  geste  et  les  accessoires  se  commandent  natu- 
rellement. En  vérité,  les  médailleurs  procèdent  toujours  ainsi;  mais  ils  résument 
une  collectivité,  une  fonction,  une  profession,  dans  un  seul  emblème,  un  seul 
outil  qui  leur  paraît  la  synthèse  du  groupe  ou  du  métier.  M.  Roty  ne  choisit  pas. 
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La  jeune  femme  drapée  de  voiles  transparents  qu’il  conduisait  tout  à l’heure 
chez  M.  Christophle,  il  l’assied  ensuite  dans  le  bureau  d'un  commissaire  de  police, 
où  rien  ne  manque,  où  les  clefs  de  la  lampe  et  l’abat-jour  sont  aussi  photogra- 
phiquement reproduits  que  la  corbeille  usée  des  vieux 
papiers.  Il  fallait  être  clair  et  éloquent,  M.  Roty  est 
prolixe  et  s'égare  dans  les  détails  inutiles,  donc  gênants, 
puisqu’ils  dispersent  hors  de  propos  l'intérêt.  Pense-t-il 
à documenter,  connaissant  la  pérennité  des  médailles,  les 
archéologues  du  plus  lointain  avenir?  Et  ne  se  montre-t-il 
si  généreux  à leur  endroit  et  au  nôtre  que  parce  que 
cette  générosité  lui  coûte  peu?  En  effet,  si  nous  com- 
parons le  saisissant  laconisme  des  vieilles  pièces  à l’argu- 
mentation excessive  des  nouvelles,  — et  ici  ma  remarque 
s’étend  à toutes  les  médailles  et  les  monnaies  nouvelles,  — 
nous  sommes  amenés  à conclure,  une  fois  de  plus,  que  la 

Rosa,  par  Vbrnon.  condition  technique  et  l’expression  d’art  sont  tellement 

liées  l une  à l’autre  qu’il  est  impossible  de  les  considérer 
séparément,  et  d’arriver  à l’explication  valable  d’une  œuvre.  Tant  que  les  pièces 
ont  été  gravées,  tant  que  l’artiste  a dû  longuement,  minutieusement,  modeler 
dans  l'acier  chaque  détail,  la  difficulté  même  de  la  technique  l’obligeait  à sim- 
plifier, l’amenait  de  force  à l’expressive  synthèse. 

Aujourd’hui,  une  machine  admirablement  per- 
fectionnée s’empare  d’un  modèle  fondu,  et,  quelle 
que  soit  sa  dimension,  en  une  ou  plusieurs  opé- 
rations purement  mécaniques,  le  transforme  en 
un  poinçon  d’acier  de  la  grandeur  et  du  relief 
voulus.  Qu’importe  l'abondance  des  détails? 
qu’importe  la  variété  des  plans  ? Tout  est  traduit, 
et  le  prix,  calculé  au  millimètre  en  diamètre, 
ne  varie  pas.  Et  lorsque  Chapu  disait  : « La 
médaille,  c’est  de  la  sculpture  en  tout  petit,  » il 
n'était  pas  dans  la  vérité  absolue,  puisque  le  côté 
amusant  de  miniatures  n’est  plus,  dans  ce  cas, 
dû  à la  patience  de  l’exécutant,  et  « la  médaille, 
c’est  de  la  sculpture  diminuée  >.  Il  n’est  même  presque  plus  besoin  de  réfléchir. 

La  médaille,  avec  son  esthétique  particulière,  son  modelé  métallique,  ses 
symboles  parfaits,  la  médaille  telle  qu’elle  exista  jusqu’à  ces  derniers  trente  ans, 
est  morte  aujourd’hui.  Certes,  on  fera  encore  des  médailles  se  rapprochant  de 
l’ancienne  manière,  par  artistisme;  mais  plus  d’accord  avec  les  exigences 
modernes,  la  vie  et  l’industrie  moderne,  un  art  nouveau  est  né  d’un  métier 
nouveau. 

Et  voilà  pourquoi  je  ne  puis  croire  à la  définitive  maîtrise  d’un  artiste  qui 
mélange  les  deux  testaments  de  la  gravure  en  médailles;  cela  ne  m’empêche  pas 
de  trouver  du  plaisir  à certaines  œuvres  contemporaines,  de  goûter  M.  Roty, 


Ven  i te  adoremus,  par  Delove. 
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et  les  artistes  auxquels  M.  Marx  a consacré  les  dernières  pages  de  son  ouvrage  : 
M.  Deloye,  continuateur  de  Nini,  M.  Lechevrel,  M.  Bottée,  M.  Vernon. 

Je  sais  gré  à M.  Marx  d’avoir  signalé  l’intérêt,  au  point  de  vue  de  l’évolution 
des  arts  du  décor,  de  la  contribution  de  certains  peintres,  Raffaëlli,  J.  Chéret,  et 
des  sculpteurs  Fremiet,  Dampt  ou  Pierre  Roche.  Carabin  même,  le  bon  sculpteur 
sur  bois,  ne  s’est-il  pas  essayé  à une  curieuse  médaille  du  Journal?  Bien  d’autres 
noms  sont  cités  dans  le  livre  de  Roger  Marx,  qui  n’a  voulu  oublier  personne, 
désireux  de  donner  moins  une  œuvre  de  critique,  moins  des  commentaires 
d’œuvres,  qu’un  document  très  complet  pour  l’histoire  de  nos  médailleurs. 

Le  ton  de  son  livre,  en  même  temps  que  la  modestie  d’usage  en  pareil  cas, 
ont  empêché  M.  Marx  de  parler  avec  détails  de  la  réforme  monétaire;  réparons 
cet  oubli,  et  affirmons  ici  ce  qui  ressort  dans  l’ouvrage  de  notes  incidentes, 
à savoir  que  l’initiative  maintes  fois  profitable  de  notre  distingué  confrère  sera  la 
cause  directe  de  l’émission  monétaire  nouvelle  et  spéciale  à la  troisième  Répu- 
blique. Quel  que  soit  le  succès  de  cette  tentative,  quelle  que  soit  l’opinion  qu’on 
ait  de  la  pièce  déjà  parue,  l’entreprise  est  trop  méritoire  à l’époque  et  dans  le 
milieu  où  personne  n’ose  ni  agir  ni  parler,  pour  que  nous  ne  rendions  pas 
justice  à l’initiateur,  quand  l’occasion  s’en  présente. 

Puisse  le  livre  les  Médailleurs  français  contribuer  à éveiller  le  goût  public 
pour  les  arts  du  décor,  comme  l’auteur  en  exprime  l’espoir  dans  ses  conclusions: 
« Une  esthétique  épuisée  et  vieillie  a réglé  cérémonieusement,  suivant  un  ordre 
hiérarchique,  le  degré  de  crédit  que  mérite  chaque  manifestation  du  génie 
humain.  Il  appartient  à cette  fin  de  siècle  plus  équitable  de  réagir  contre  ces 
classifications  arbitraires,  de  chasser  pour  jamais  des  esprits  la  tendance  à tenir 
un  art  pour  inférieur  en  raison  de  son  format  d’expression  et  de  son  utilité, 
parce  qu’il  témoigne  sans  encombre  et  sans  mensonge  des  vicissitudes  de 
l’histoire,  du  progrès  des  civilisations.  Ces  préjugés  d’une  éducation  étroite  une 
fois  abolis,  la  mise  en  lumière  de  la  médaille  s’imposera  et  pareillement  la 
conscience  exacte  de  son  rôle  documentaire,  de  sa  part  dans  la  suprématie  de 
l’école  contemporaine.  » 

Henry  NOCQ. 


Le  Journal,  par  Rupert-Carabin. 


ASSEMBLÉE  GÉNÉRALE 

DU  29  AVRIL  1898. 

L’Assemblée  générale  annuelle  de  l’Union  centrale  des  Arts  déco- 
ratifs a eu  lieu  le  vendredi  29  avril,  au  siège  de  la  Société,  3,  place 
des  Vosges,  à dix  heures  du  matin,  sous  la  présidence  de  M.  Georges 
Berger,  député,  président  de  l’Union  centrale. 

M.  Georges  Berger  était  assisté  de  MM.  Henri  Bouilhet,  vice- 
président  du  Conseil  ; Maciet,  président  de  la  Commission  du 
Musée  ; Rossigneux,  président  de  la  Commission  de  l’Enseignement; 
MM.  Krafft  et  Lefébure,  secrétaires  du  Conseil;  Delamare-Didot, 
Arthur  Martin,  Bricard,  Honoré,  Davanne,  comte  de  Salverte, 
j I membres  du  Conseil,  et  Audoynaud,  censeur. 

Pour  la  première  fois,  plusieurs  dames  ont  honoré  l’Assemblée  de 
! leur  gracieuse  présence:  Mmes  Paul  Christofle,  vice  - présidente 
du  Comité;  comtesse  de  Maupeou,  Desrocques,  Chazal,  Lecreux, 
Bonneville  de  Marsangy,  Paul  Biollay,  membres  du  Comité  et 
Mme  Joseph  Chéret,  secrétaire. 

La  séance  ayant  été  déclarée  valablement  ouverte,  l’Assemblée 
nomme  M.  Krafft  comme  secrétaire  et  MM.  les  Scrutateurs.  Le 
Président  donne  lecture  du  rapport  suivant  : 
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\ PRÉSIDENT!  HE  L’UNION  CENTRALE  DES  ARTS  DECORATIFS 


Messieurs, 


Le  rapport  que  votre  Conseil  d’administration  vous  a présenté,  lors  de 
l’Assemblée  générale  du  29  avril  1897,  contenait  la  phrase  que  voici  : 

« Celui  qui  a l’honneur  de  vous  présider  a éprouvé,  en  votre  nom  à tous,  un 
grand  sentiment  d’amour-propre  satisfait,  quand  il  a constaté  au  sein  de  la  Com- 
mission du  budget  l’explosion  de  sympathie  et  d’éloges  pour  notre  Société  qui 
s’est  produite  au  moment  où  cette  Commission  a voté,  à l’unanimité,  le  projet  de 
la  loi  par  laquelle  le  Parlement  aura  le  patriotisme  d’assurer  notre  vie  future 
sous  le  toit  du  Louvre.  » 

Cette  dernière  prévision  n’a  pas  été  vaine.  Notre  espoir,  depuis  si  longtemps 
caressé,  a été  réalisé.  LaChambre  des  députés,  dans  sa  séance  du  25  octobre  1897, 
et  le  Sénat,  dans  la  séance  du  12  novembre  suivant,  ont  voté  à l’unanimité  la  loi 
qui  ratifie  la  convention  passée  entre  l’État  et  notre  Société. 

Cette  loi,  qui  consacre  notre  existence  et  dont  le  projet  n’avait  fait  surgir 
aucun  amendement,  n’a  soulevé  aucune  discussion,  tant  il  est  vrai  que  le  Parle- 
ment reconnaissait  la  nécessité  que  la  France  fût  enfin  dotée  d’une  institution 
comme  celle  que  nous  avons  si  laborieusement  préparée.  La  loi  a été  promulguée 
le  12  novembre  1897.  Cette  date  restera  mémorable. 

En  conformité  des  articles  2 et  12  de  la  convention,  nous  avons  déposé  à la 
Banque  de  France,  dans  les  délais  voulus,  la  somme  de  1,200,000  francs  en 
garantie  de  l’exécution  des  travaux  que  nous  sommes  tenus  d’accomplir  à nos 
frais  dans  le  pavillon  de  Marsan.  Ce  dépôt  a été  fait  sous  la  forme  de  quatre 
certificats  nominatifs  représentant  43,718  francs  de  rente  3 1/2  0/0. 

Immédiatement  après  l’accomplissement  de  cette  formalité,  nous  nous  sommes 
mis  d’accord  avec  la  comptabilité  publique  sur  la  façon  dont  les  autorisations 
ministérielles  devront  nous  être  données  pour  retirer  de  la  Banque,  au  fur  et  à 
mesure  de  nos  besoins,  les  sommes  destinées  à solder  les  comptes  d’entrepre- 
neurs, et  au  sujet  des  honoraires  à attribuer  à M.  l’Architecte  du  palais  du 
Louvre  et  des  Tuileries  chargé  des  travaux.  Ces  honoraires  ont  été  fixées  à 5 0/0 
du  montant  des  travaux,  à savoir  : 3 0/0  à titre  de  rétribution  pour  l'architecte, 

1 0/0  pour  la  vérification  des  mémoires  et  1 0/0  pour  frais  d’agence. 

Le  plan  des  aménagements  intérieurs  du  pavillon  de  Marsan  a été  arrêté  entre 
l’architecte  et  le  Conseil  de  l’Union  centrale  des  Arts  décoratifs  ; il  a été  soumis 
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au  Conseil  des  Bâtiments  civils.  Ces  plans,  très  étudiés,  non  seulement  au  point 
de  vue  de  la  distribution  des  espaces  pour  nos  différents  services,  mais 
aussi  en  ce  qui  concerne  l’éclairage  du  soir,  le  chauffage,  les  escaliers  ou 
ascenseurs,  les  canalisations  d’eau  et  le  service  d’incendie,  ne  laissent  rien  à 
désirer.  Ils  permettront  de  réaliser  une  décoration  simple,  mais  très  correcte, 
sans  toucher  au  gros  œuvre  de  la  construction. 

Nous  étions  prêts  à faire  commencer  le  travail  dès  le  ier  janvier  1898.  Mais 
nous  avons  encore  à compter,  malgré  toutes  nos  démarches  et  malgré  l’absolue 
bonne  volonté  du  Gouvernement,  avec  l’obstruction  que  la  Cour  des  Comptes 
nous  oppose,  en  ne  sachant  où  transporter  les  dossiers  poudreux  de  ses  archives 
qui  encombrent  nos  salles  du  pavillon  de  Marsan.  Il  est  triste  de  constater  que  le 
contrôle  de  la  comptabilité  française,  qui  est  si  scrupuleusement  exercé  au  profit 
des  intérêts  du  pays  et  de  ceux  du  Trésor,  devient  un  péril,  ou  tout  au  moins  une 
gêne  extrême,  pour  le  développement  d’une  grande  institution  consacrée  à l’Art 
appliqué,  qui  est,  par  ses  productions  et  ses  exportations,  un  élément  puissant 
de  la  fortune  nationale.  — Nous  rongeons  notre  frein  ! le  Gouvernement  est 
assourdi  par  nos  plaintes  ; nous  patientons  forcément,  mais  nous  ne  perdons  pas 
courage:  car,  ne  pourrions-nous  commencer  les  travaux  que  dans  quelques  mois, 
nous  saurons  encore  être  prêts  pour  la  date  de  l’ouverture  de  l’Exposition  de  1900. 

Cette  Exposition  sera,  nous  l’espérons,  le  triomphe  de  l’Union  centrale  et  de 
l’Art  décoratif  français.  Votre  président  a été  successivement  élu  président  du 
Comité  d’admission  de  la  classe  66,  qui  se  rapporte  à la  décoration  fixe  des 
édifices  publics  et  des  habitations  ; puis  président  du  Comité  du  groupe  XII,  qui 
peut  être  considéré  comme  étant  presque  complètement  celui  de  l’Art  décoratif. 

Conformément  à nos  programmes  de  concours,  arrêtés  en  vue  de  l’Expo- 
sition de  1900,  et  en  usant  des  ressources  mises  à notre  disposition  pour 
récompenser  les  lauréats  de  ces  concours,  leur  attribuer  des  commandes  ainsi 
qu’à  d’autres  artistes  choisis  par  nous,  nous  préparons  activement  notre  parti- 
cipation à la  grande  solennité  artistique  et  industrielle  qui  clôturera  le 
xixe  siècle.  Nous  serons  mis  en  mesure  de  réunir  nos  objets  dans  une  salle 
spéciale,  décorée  et  aménagée  suivant  les  dispositions  du  projet  d’un  cabinet 
d'amateur  de  l’Art  décoratif  moderne,  dont  les  dessins  nous  appartiennent,  après 
avoir  remporté  le  premier  prix  dans  notre  concours  de  1895.  Nous  espérons 
que  le  concours  de  1899  nous  apportera  des  résultats  plus  remarquables  que 
ceux  du  concours  de  mai  1897,  à la  suite  duquel  le  jury  n’a  distribué  des 
récompenses  que  pour  une  valeur  de  9,000  francs,  alors  que  nous  avions  mis 
3o,ooo  francs  à sa  disposition.  Il  serait  juste  que  nous  fussions  récompensés 
de  notre  libéralisme  par  le  succès  du  concours  de  1899,  dont  le  principe  est 
de  laisser  les  concurrents  libres  de  choisir  leur  genre  dans  la  création  de 
compositions  décoratives  répondant  aux  besoins  les  plus  variés  de  l’existence 
contemporaine. 

Les  concours  périodiques  qu’organise,  sous  notre  surveillance  assidue,  le 
Comité  des  Dames  de  l’Union  centrale  des  Arts  décoratifs,  entre  les  jeunes 
artistes  et  les  jeunes  filles  de  nos  écoles  de  dessin,  sont  très  suivis.  Trois  de  ces 
concours  ont  déjà  eu  lieu;  leurs  résultats  ont  été  tellement  satisfaisants  qu’en 
dehors  des  prix  réglementaires  annoncés,  nous  avons  dû  accorder  des  mentions 
dont  le  souvenir,  ainsi  que  celui  des  prix  en  argent,  sera  consacré  par  des 
médailles  spéciales.  La  Section  féminine  de  notre  Société  a,  en  outre,  institué 
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un  cours  d’Art  professionnel  à l’école  de  dessin  de  Mmes  Gillé  et  Desrieux, 
cité  du  Retiro.  M.  Edme  Couty,  dont  nous  avons  tant  de  fois  apprécié  le 
dévouement  et  le  talent,  a bien  voulu  accepter  de  faire  gratuitement  ce  cours. 

Mnie  Pégard  nous  a quittés.  Nous  l’avons  remplacée,  à ta  tête  de  la  section 
féminine,  par  Mme  Joseph  Chéret-Carrier-Belleuse,  dont  le  nom  a une  signifi- 
cation artistique  que  sa  personne  et  ses  aptitudes  ne  démentent  pas.  Mrae  Joseph 
Chéret-Carrier-Belleuse  nous  rend  des  services  considérables;  son  tact,  son 
intelligence  et  son  savoir-faire  lui  confèrent  la  plus  aimable  des  autorités. 

Le  Comité  des  Dames  a été  cruellement  éprouvé  par  l’incendie  du  Bazar  de 
la  Charité,  qui  a coûté  la  vie  à deux  de  ses  membres  les  plus  distingués, 
Mme  Léon  de  Gosselin  et  Mme  Moreau-Nélaton.  Nous  garderons  un  souvenir  ému 
et  respectueux  de  ces  deux  regrettées  collaboratrices. 

Le  Conseil  de  l’Union  centrale  a éprouvé  une  perte  cruelle  en  la  personne 
de  Lucien  Falize,  enlevé,  dans  la  force  de  son  âge  et  de  son  activité  inventive, 
à l’affection,  à l’estime  et  à l’admiration  de  tous  ceux  qui  ont  connu  la  personne 
et  étudié  les  œuvres  de  cet  artiste  considérable.  Lucien  Falize  aura  honoré  notre 
époque,  comme  il  eût  honoré  toutes  celles  où  la  grandeur  et  la  délicatesse  de 
la  conception  artistique  ont  trouvé  des  maîtres  capables  de  les  faire  apprécier. 
L’atelier  et  les  salons  de  la  rue  d’Antin  étaient  devenus  le  rendez-vous  des 
hommes  de  goût  de  tous  les  pays;  ceux-ci  aimaient  aller  entendre  le  grand 
dessinateur-ciseleur  leur  expliquer  comment  tel  ou  tel  morceau  sorti  de  ses 
mains  avait  sa  raison  d'être  par  sa  forme  et  par  son  décor,  et  arrivait  à revêtir 
invinciblement  un  caractère  de  haute  originalité,  tout  en  portant  l’empreinte 
de  la  beauté,  qui  est  la  tradition  éternelle  de  l’Art,  dans  son  unité  et  sa  diversité. 
Lucien  Falize  avait  le  génie  et  la  magie  de  l’Art  décoratif.  Ses  enfants  conti- 
nuel ont  dignement  la  maison  de  leur  père. 

Ce  n’est  pas  seulement  comme  artiste  que  l’Union  centrale  déplore  la  dispa- 
rition de  cet  homme  éminent,  c’est  aussi  comme  un  de  ses  collaborateurs  des 
plus  utiles  et  des  plus  dévoués. 

Lucien  Falize,  comme  son  père,  faisait  partie  de  la  première  Union  centrale, 
et  avait  été  appelé,  dès  son  entrée  dans  notre  Société,  à siéger  parmi  les  membres 
du  Conseil  d’administration. 

Son  esprit  ingénieux,  toujours  en  quête  des  services  à rendre  à l’artiste  et  à 
l’artisan,  savait  trouver  à nos  concours  et  à nos  expositions  les  formes  les  plus 
attrayantes;  il  savait,  dans  un  langage  imagé  et  toujours  élégant,  en  développer 
les  programmes.  Les  nombreux  rapports  qu’il  a faits  au  Conseil  et  dont  la  trace 
sera  précieusement  conservée  dans  nos  archives  en  sont  le  témoignage. 

Oui  ne  se  souvient  parmi  nous  des  programmes  de  nos  expositions  techno- 
logiques? En  plaçant  l’outil  à côté  du  produit,  l’œuvre  ancienne  à côté  de  Fou. 
vrage  moderne,  Lucien  F^alize  avait  ouvert  la  voie  que  nous  avons  parcourue 
avec  succès  de  1880  à 1886,  et  dans  laquelle  nous  souhaitons  à ceux  qui  s’y 
engagent  aujourd’hui  un  succès  plus  brillant  encore. 

L’autorité  de  son  expérience,  la  sûreté  de  son  jugement,  l’excellence  de  son 
goût  avaient  fait  de  Lucien  Falize  un  des  conseillers  les  plus  écoutés  de  nos 
réunions. 

M.  Gasnault,  notre  vénéré  et  aimé  conservateur  du  Musée,  est  mort.  La 
maladie  nous  l’a  enlevé.  Il  aura  vu  la  Terre  Promise,  mais  il  n’y  sera  pas  entré. 
(Quelle  joie  il  a ressentie  quand  il  a vu  qu’il  avait  eu  tort  de  désespérer!  11  a eu 
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raison  de  considérer  comme  sa  récompense  personnelle  l’entrée  sous  le  toit  du 
Louvre  de  ce  Musée  qui  a été  l’œuvre  de  sa  vie,  l’enfant  de  sa  passion  pour  les 
belles  choses.  Votre  Président  a fait  sur  la  tombe  de  Gasnault  l’éloge  mérité  par 
cet  homme  intègre,  qui  ne  savait  pas  aimer  ce  qui  est  beau  sans  aimer  aussi  ce 
qui  est  bon.  Nous  le  pleurerons  longtemps.  Gasnault  a exprimé  dans  ses  volontés 
dernières  le  désir  que  ses  héritiers  laissassent  l’Union  centrale  puiser  dans  ces 
précieuses  collections.  Son  légataire  universel  a exaucé  son  vœu  avec  une  géné- 
rosité dont  nous  ne  saurions  assez  le  remercier.  En  nous  permettant  d’enrichir 
et  de  compléter  les  séries  principales  du  Musée  national  des  Arts  décoratifs,  ce 
dernier  a bien  mérité  à la  fois  du  pays,  de  notre  Société  et  de  son  ami  regretté. 
Nous  avons  désigné  comme  successeur  de  M.  Gasnault,  aux  fonctions  de  conser- 
vateur du  Musée,  M.  Metman,  qui  avait  été  formé  à son  École,  qui  était  devenu 
son  ami  et  son  collaborateur  de  tous  les  instants.  M.  Metman,  que  nous  estimons 
depuis  longtemps,  nous  est  d’autant  plus  cher  qu’il  est  un  héritage  vivant  de 
Gasnault.  Avec  lui  nous  sommes  sûrs  d’être  bien  servis  par  un  homme  de  devoir 
et  d’esprit  distingué. 

S.  A.  R.  Msr  le  duc  d’Aumale  faisait  partie  de  notre  Société.  Sa  mort  a mis 
en  deuil  la  France  artistique,  elle  nous  a été  cruelle. 

M®  Segond,  notaire,  membre  de  notre  Conseil  judiciaire,  est  mort  en  octobre 
dernier. 

Par  le  sentiment  élevé  qu’il  possédait  des  devoirs  de  son  ministère  et  par  sa 
gracieuse  affabilité,  M®  Segond  avait  acquis  les  sympathies  des  membres  du 
Conseil  d’administration,  qui  ont  sans  cesse  trouvé  en  lui  un  conseiller  désin- 
téressé. 

Le  Président  a exprimé  respectueusement  à Mn,e  veuve  Segond  la  vive  part 
que  l’Union  centrale  prenait  à sa  douleur. 

A ces  noms  sympathiques  et  dont  le  souvenir  ne  se  perdra  pas  parmi  nous, 
nous  devons  ajouter  ceux  de  M.  Alfred  Gravollet,  de  M.  Brisson,  de  M.  Houry, 
peintre  céramiste,  de  M.  Blancoud,  graveur  sur  pierres  fines,  qui  fit  partie  de  la 
pléiade  enthousiaste  et  convaincue  des  premiers  adhérents  à notre  œuvre  et  fut 
un  des  assistants  les  plus  fidèles  de  nos  expositions  et  de  nos  réunions. 

Enfin,  nous  devons  mentionner  le  nom  de  M.  Casimir-Périer,  sénateur,  oncle 
de  l’ancien  Président  de  la  République,  qui  figurait  depuis  l'origine  dans  la  liste 
de  nos  fondateurs. 

Le  Conseil  a procédé  au  tirage  au  sort  du  premier  cinquième  de  ses  membres 
qui  doivent  être,  en  conformité  des  statuts,  soumis  à la  réélection. 

Le  sort  a désigné  : 


MM.  Templier. 

Guilbert-Martin. 

Grados. 


MM.  Cruchet. 
Honoré. 

Paul  Chrisiofle. 


MM.  Léon  Dru. 
Chatel. 

Henri  Bouilhet. 


Nous  vous  proposons  de  les  renommer  membres  du  Conseil  pour  une  période 
de  cinq  années. 

Le  Députe,  président  de  l'Union  centrale, 

(A  suivre.)  Georges  BERGER. 


Le  Directeur-Gérant  : Victor  Champier. 


Bordeaux.  — lmp.  G.  Gounouilhou.  — G.  Chapon,  directeur.  — Rue  Guiraude,  1 1. 


•li  \N  DAMPT.  — Le  Temps  emporte  l’Amour 
Grand  bas  relief  en  marbre 
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Ei>mi  COUTY.  — Composition  pour  coussins  en  application  et  broderie 

(Henry,  édit. 
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Edmk  COUTY.  - Papiers  de  tenture 
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SOCIÉTÉ  DES  ARTISTES  FRANÇAIS 


1 I i:\rct  MARTIN 


Clémence  1 saine  apparaît  aux  troubadours 
Peinture  décorative 
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l’n.  W'OLFERS.  — Caciil-i>ot,  exécute  un  yres,  par  Emile  .Mllu.u  (i) 
CARABIN.  — La  Danse  du  feu,  céramique 


H 
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A.  ALLAR.  — Saint-Louis,  roi  de  France 

Statue  exécutée  en  grés  polychrome,  par  Emile  Muller 
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L.  IIIRTZ. 


Emaux 
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J vc.  GALLAXD.  — Fantaisie,  vitrail  d’appartement  (1) 

Grand  panneau  en  mosaïque  de  verre,  exécuté  pour  le  tombeau  de  M.  Bagués,  au  Uere-Lacliaise 
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ROCHEGROSSE.  — Le  chant  des  Muses  éveille  l’âme  Humaine 

Peinture  décorative  four  l'escalier  de  la  Bibliothèque  de  la  Sorbonne 
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Panneau  de  revêtement  intérieur  avec  disposition  spéciale  pour  effets  lumineux  (2),  exécuté  en  céramique  par  jaxix  et  gli.rixi-.au 
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Albert  LK1T.UVRK.  — Les  Sylphes,  bas-relief  décoratif 
destiné  à être  exécuté  en  grès  par  Emile  Muller 
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Moisson  et  Les  Fruits,  trois  jardinières;  Le  Cidre,  vase 
Exécutés  en  étain,  par  A.  Susse 
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Louis  MAJORELLE.  — Meubles  étagères 

Sculpture  et  mosaïque  de  bois;  incrustations  de  métal  et  de  nacre 
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Ferd.  FAIVRE  — Psyché  exposée  sur  le  rocher 

Groupe  execulé  en  grès  par  Emile  Muller 
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I*  Kl  DAN"  — Kl  l it  III  S 
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Société  Nationale  des  Beaux-Arts 


HENRY  NOCQ  : encrier  en  céramique,  monture  argent 


Bijoux 


Hélio.  Fortier-Maroïtk 
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. CARR1ER-BELLEUSE.  — Les  Etoiles  et  Le  Chant,  vases  ex  faïence  de  Choisy-le-Roy 


_ 
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LAOUST  : La  Pavane,  bronze  PAUL  RICHER  : Forgeron,  bronze  (Susse,  éilit.) 
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ROUSSEL  : Le  Bain  interrompu.  — 2 et  3 PETER  : L'Apte  heureux  et  L'Amour  filial 

Exécutes  en  étain  par  A.  Susse 
4,  S,  f>  C.  GIT'.YTON  : bijoix 
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J.  DAMPT.  — Pclil  Sphinx,  exécuté  en  grés  par  Iùmile  Muller  [n"  1) 

BUATKAU.  — GOBELET,  PLATEAU  , PLAOl'KTTI  , pour  le  P/tO/o-C7«/’  Cl  PLAT  OVAL  n' ' A,  4 Cl  > 

Exécutés  en  étain 
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Émile  LAFOXT.  — L’Ame  des  ruines,  sculpture  polychrome,  marbres,  onyx,  etc.  (i) 
JOIXDY.  — Jeanne  d'Arc,  petit  plateau;  et  Vampire  spectrum,  baguier  (2  et  :>) 
G.  WAGXER.  — Tête  de  femme  à coiffure,  pour  lumière  électrique 


... 
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F.  kt  L.  MOREAU.  — Motifs  d’orfèvrerie 
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Dall  RICHAUD.  — gouelets  et  montres,  ciselure  en  repoussé  (F.  \ . èdil.) 

A.  VIBERT.  — Le  Sommeil,  presse-papier  en  grés  Emile  Mlller-  Cl  IA  ION.  bijoux  en  ~rB<-nt 
Aug.  MOREAU.  — Fleur  de  mer,  motif  d’orfèvrerie 
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Exécutés  en  céramique  par  LaCHENAL 
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Victor  PROUVÉ.  — La  Gaule,  médaille  bronze:  Aurore  cl  Crépuscule,  broches  en  or 
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\ ictor  PROUVÉ.  — cuirs  ciselés  et  mosaïqués 
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M.  CUIKUCIIMT.  vasi'.s  en  céramique  et  viutui.Rir.  montés  en  arpent  (1,  2 et  ?).  K. -A.  ÜKLLKVILLK,  — iiagI.iii:  en  bols  sculpté 
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Cl.  Fouquet.  BIJOUX 

Broches  et  épingles 
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INJALBERT  : fontaine  rustique 
Exécutée  en  grès,  par  Emile  Muller 
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Claudius  MARIOTOX.  — P0RTZ-30UQUETS  décorés  d’émaux  et  petite  veilleuse  en  bronze  ciselé 
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Francis  PKUREl’X.  — thi'xre  en  argent  repoussé  et  ciselé  avec  support  en  fer  damasquiné  F 
L.  HF.STAUX.  — plateaux  en  bois  sculpté  (2  et  3} 
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V DAMMOUSE.  — Coupk  en  émail  (1  et  Pot  en  près  ,2) 
TIFFANY.  — Verrçrics  (3  et  4) 
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JORRAXD.  — Composition  pour  tapis.  — SAINT-ANDRÉ.  — paravent  et  panneau  en  cuir  teint,  ciselé  et  martelé.  — HENRY.  — écran  brodé 
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près  bien  des 
pourparlers, 
deséchangesde 
projets  et  de  contre- 
projets  et  des  essais  de  combinaisons 
reconnues  impraticables,- les  deux  Sociétés 
d’artistes,  dépossédées  de  leurs  locaux 
respectifs,  ont  fini  par  accepter  l’hospi- 
talité de  l’État  au  Palais  des  Machines. 
C’est  là,  sous  le  gigantesque  abri  de  fer 
et  de  verre,  dressé  en  1889  pour  montrer 
au  public  les  grands  outillages  industriels 
en  action,  que  le  double  Salon  de  1898 
s’est  ouvert.  Dès  le  premier  moment,  les 
préventions  sont  tombées.  Je  ne  parle  pas' 
du  saisissant  coup  d’œil  de  cette  voûte 
aux  arcs  de  métal  et  à la  couverture  vitrée, 
si  longue,  si  large,  si  haute  : il  nous  est 
connu.  Je  pense,  surtout,  aux  dispositions 
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d’aménagement  prises  pour  la  circonstance  et  toutes  aussi  simples  qu'ingénieuses.  On 
n’a  pas  plus  tôt  franchi  le  seuil  que  le  plan  adopté  se  décèle.  A droite  et  à gauche,  lon- 
geant les  parois  du  hall,  se  développent  des  galeries  basses,  agréablement  décorées  et 
sans  aspect  de  baraquement,  réservées  à la  peinture.  Ces  galeries  de  bois  forment  une 
sorte  de  soubassement,  d'où  semblent  s’élancer  les  fermes  métalliques  du  vaisseau. 
Vers  le  centre,  elles  se  coupent  de  salles  ouvertes,  ménagées  pour  les  sculptures  de 
petites  dimensions,  pour  les  objets  d'art  sans  vitrine  et  pour  le  service  du  bulfet.  Tout 
le  milieu,  resté  vide,  est  approprié  en  nef  convenable  à l’exposition  statuaire  et  en 
jardin.  L'ordonnance  générale  ne  laisse  rien  à souhaiter. 

Il  va  de  soi  que  les  deux  Sociétés  ne  sont  pas  confondues.  Fondées,  l’une  et  l’autre, 
sur  des  principes  tranchés,  leur  rapprochement  ne  saurait  assurer  logiquement  une 
conciliation  qui  ne  profiterait  point  à l’Art.  J'ai  déjà  prouvé,  dans  cette  Revue , à 
plusieurs  reprises,  que  la  scission,  accomplie  en  1890,  a été  un  événement  heureux; 
qu'elle  a produit  des  conséquences  inappréciables;  qu'elle  est  une  légitime  application 
de  la  liberté  des  groupements;  qu'elle  crée  et  maintient  une  louable  émulation  ; enfin, 
que  les  deux  Associations,  ayant  leur  raison  d'être  déterminée  et  leur  fonction  très  nette, 
doivent  remplir  leur  mission  parallèlement.  Ces  idées  ont  fait  leur  chemin  puisque  les 
artistes  de  Munich  et  de  Vienne  s’y  sont  conformés  et  que  ceux  de  Londres  s’apprêtent 
à entrer  dans  la  même  voie.  La  période  est  close  des  centralisations  académiques  et 
autres.  Chacun  est  maître  de  s’affilier  suivant  ses  doctrines  et  ses  préférences,  comme  il 
l’est  de  concevoir  des  oeuvres  et  de  les  exécuter  à son  gré.  Sans  la  scission  de  1890, 
nous  en  serions  toujours  à protester  contre  l'exclusion  des  arts  décoratifs,  réputés 
inférieurs  et  négligeables.  Que  la  fusion  vienne  à se  faire  entre  les  sociétés  en  présence, 
ce  sera  bientôt  fait  de  l’unité  de  l’Art — je  veux  dire  de  l'égal  droit  à la  lumière  de 
toutes  les  fleurs  du  grand  arbre  esthétique.  Mais  ce  résultat  est,  heureusement,  impos- 
sible. Un  accord  entre  les  deux  Comités  n’aboutirait  qu'à  un  désastre  et  à des  ruptures 
à bref  délai.  Inutile  de  s'occuper  des  doléances  sentimentales  de  quelques  attardés. 
Considérons  plutôt  les  avantages  de  la  séparation  présente,  issue  de  l’esprit  le  plus 
libéral  et  le  plus  français.  On  n’avait  à déplorer,  ces  dernières  années,  que  des  acrimonies 
persistantes  entre  les  artistes.  Elles  sont  en  passe  de  disparaître.  Je  n’en  ai  plus  retrouvé 
trace,  en  de  récentes  conversations,  que  chez  un  petit  nombre  d’exposants  de  la 
Société  des  Artistes.  A la  Société  nationale  des  Beau-Arts,  plus  rien  de  tel. 

En  deux  mots  comme  en  cent,  il  ne  s'agit  pour  tous  que  de  travailler  et  de  faire 
œuvre.  Les  tendances  des  deux  Salons  sont  si  distinctes  qu'elles  s'affirment  irréducti- 
blement jusque  dans  leur  dispositif.  La  Société  des  Artistes  est  placée  à l'entrée  du 
palais.  Ses  galeries  ont  pour  façades  des  treillissages  verts,  encadrant  des  tapisseries 
du  Garde-meuble,  fort  belles,  mais  d'une  vigueur  de  ton  qui  rompt  l’harmonie  architec- 
tonique. Au  parc  des  statues,  les  figures  isolées,  les  groupes  de  marbre,  de  bronze  ou 
de  plâtre,  les  bustes  innombrables,  les  bas-reliefs  de  toute  qualité  s’entassent  avec  symé- 
trie. On  a devant  soi  une  exposition  très  dense,  essentiellement  populeuse.  L'intérieur 
des  salles  de  peinture  redouble  cette  sensation  de  grouillement.  Partout  monte  tumul- 
tueusement l’inexorable  foule  des  tableaux.  Tous  les  écoliers,  attirés  par  l’espoir  des 
médailles  et  des  mentions,  apportent,  ici,  leurs  ouvrages.  Le  jury  n'a  pas  à se  montrer  trop 
sévère.  Le  visiteur  se  sent  dans  un  milieu  agité,  incertain.  Comment  les  commissaires 
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délégués  à garnir  des  parois  toujours  insuffisantes  parviendraient-ils  à ordonner  les 
choses?  Les  toiles  s’alignent  par  rang  de  taille  ou,  simplement,  au  hasard  des  espaces 
libres.  Ce  n’est  pas  le  goût  qui  préside  aux  agencements,  c’est  le  calcul  des  mètres  et 
des  centimètres  carrés.  Durant  les  terribles  jours  de  l’accrochage,  on  voit  ces  malheu- 
reux courir  de  cadre  en  cadre,  mesurant,  combinant,  traitant  les  envois  comme  les 
pièces  d'un  démesuré  jeu  de  patience.  Les  peintres  sacrifiés  réclament  : on  s'affole  à 
substituer  ceci  à cela,  sans  modifier  en  rien  l’effet  de  pêle-mêle.  De  salle  en  salle, 
pareille  impression.  Ne  demandons  pas  pourquoi  si  peu  d’élégance  dans  l'ornemen- 
tation des  galeries.  Au  Palais  des  Champs-Elysées,  on  avait  pris  le  parti,  pour  suivre 
la  pente  du  Champ-de-Mars,  de  donner  des  soins  à deux  ou  trois  salons  de  repos.  Il 
paraît  que  le  temps  a manqué  au  Palais  des  Machines.  Hormis  aux  façades  treillagées 
et  tendues  de  tapisseries  anciennes  du  côté  de  la  nef,  pas  une  recherche  d'agrément  1 . 
M.  Cormon,  qui  expose  tout  un  ensemble  de  peintures  murales,  s'est  vu,  dit-on, 
refuser  le  pan  d’étoffe  de  couleur  nécessaire  à faire  valoir  son  œuvre.  Les  commissaires 
nommés  par  le  Comité  des  Quatre-vingt-dix  ont  la  consigne  de  procéder  militairement. 
Les  bataillons  marquent  le  même  pas  : tant  pis  si  tous  les  soldats  ne  sont  pas  de  la 
même  stature,  ni  du  même  esprit,  et  si,  malgré  la  rectitude  apparente,  l’armée  se  fait 
troupeau.  Messieurs  les  jurés  des  diverses  sections  ont  admis  cinq  mille  vingt-quatre 
numéros  au  catalogue.  Les  cinq  mille  vingt-quatre  objets  de  ces  numéros  sont  casés,  mal 
ou  bien.  Cherchez-les;  vous  les  découvrirez  tous.  On  n’a  pas  eu  le  moindre  souci  de  les 
sertir,  de  les  envelopper  d’harmonie.  Cette  exposition  est  la  plus  brutale  qui  puisse  être. 

A peine  a-t-on  mis  le  pied  sur  le  domaine  de  la  Société  nationale,  qu'on  s’aperçoit 
du  changement  complet.  Pas  n’est  besoin  d’affiche  pour  nous  avertir  du  passage. 
L’esprit  des  dispositions  parle  aux  yeux  les  moins  prévenus.  D’abord,  nous  entrons 
dans  un  jardin  très  vert,  très  fleuri,  très  avenant.  De-ci  de-là,  quelques  statues  parmi 
les  verdures.  Un  grand  lion,  prêt  à s’élancer  sur  sa  proie,  s’est  embusqué  sur  un  coin 
de  pelouse,  sans  socle,  au  ras  du  gazon.  Des  ébauches  de  bosquets  font  des  ébauches 
de  perspectives.  Les  façades  des  galeries  de  peinture  n’ont  rien  emprunté  au  Garde- 
meuble.  La  pensée  que,  dans  une  exposition  consacrée  aux  plus  récents  ouvrages  des 
artistes  vivants,  les  artistes  vivants  doivent  faire  les  frais  du  décor  même,  a présidé 
à toute  la  mise  en  scène.  Ces  façades  sont  à fond  jaune,  peintes  de  guirlandes,  de 
feuillages  et  de  cartouches  d’un  vert  éteint,  dessinés  par  M.  Dubufe,  d’un  effet  sobre 
et  soutenu.  A trente  pas  de  l'entrée,  se  profile  une  blanche  rotonde  à colonnes, 
meublée  de  statues,  de  bustes  et  de  statuettes.  Il  n’est  pas  interdit  aux  sculpteurs  et 
aux  céramistes  de  loger  une  figure  ou  un  beau  vase  jusque  dans  l’intérieur  d’une  salle, 
sur  un  point  où  leur  intervention  devient  décorative  sans  nuire  aux  tableaux.  Ces 
libertés  d’arrangement  présenteraient  des  inconvénients  graves  dans  un  salon  trop 
débordant;  mais  la  tendance  est,  ici,  d’espacer  les  œuvres,  de  les  placer,  autant  que 
possible,  en  évidence,  en  un  relatif  isolement. 

Les  galeries  sont  revêtues  d’étoffes  composant  des  fonds  variés,  rouge  grenat, 


i.  11  sied  de  noter  que  des  protestations,  très  vives  et  très  justes,  se  sont  élevées  contre  l’exposition  de 
tentures  de  Bérain,de  Coypel,  de  Desportes,  à une  lumière  crue,  funeste  à leur  conservation.  Ces  voix  ont 
été  entendues.  A l’heure  où  nous  écrivons,  on  procède  à l'enlèvement  des  Gobelins  qui  seront  remplacés  par 
des  fonds  de  peinture  ornementale.  Le  décor  ne  sera  que  mieux  accordé  aux  légères  constructions. 
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jaune  verdâtre,  fauve  ou  vert  olive,  avec  de  larges  frises  en  toile  imprimée,  de  tons 
heureux  et  choisis.  Un  des  membres  de  la  Société,  M.  de  Moncourt,  a fourni  les 
dessins  des  meilleurs  motifs  de  ces  frises.  Je  retiens,  surtout,  une  ornementation  tirée 
des  feuilles  et  des  tètes  de  l’artichaut  des  mieux  imaginées.  Il  va  sans  dire  que  les  baies 
sont  drapées  de  tentures  relevées  à souhait.  Le  vélum  blanc,  tamisant  l'éclairage,  n’est 
pas  tout  uniment  cloué  à plat;  on  l’a  surhaussé  en  plafonds  rampants  au  dessous 
du  rectangle  central,  festonné  de  petits  volants.  On  marche  sur  des  tapis  simples,  mais 
confortables,  traçant  un  chemin  le  long  des  murs.  A chaque  pas,  des  sièges  invitent 
à s’asseoir  et  permettent  de  regarder  à l’aise.  L’accueil  est  commode  et  spacieux. 

Je  n’ai  pas  à revenir  sur  le  mode  de  classement  des  tableaux  que  l'on  connaît. 
Chaque  sociétaire  reçoit  un  pan  de  muraille,  par  voie  de  tirage  au  sort,  et  il  y range 
ses  envois  à sa  guise.  L'analyse  d'un  talent  se  fait,  ainsi,  comme  d’elle-même,  utile- 
ment, agréablement.  Quand  on  a traversé  les  houles  de  la  Société  des  artistes,  on  a, 
enfin,  l’impression  d'un  lieu  où  l’on  respire,  où  l’on  est  libre  de  ses  mouvements  et  de 
son  attention.  Puisse  l’Association  dirigée  par  M.  Puvis  de  Chavannes  tendre  de 
plus  en  plus  à un  idéal  de  sélection  dans  le  recrutement  de  ses  membres!  Ce  n’est 
point  par  le  nombre,  c’est  par  le  choix  qu’elle  doit  se  distinguer.  Qu'elle  se  ferme,  par 
dessus  tout,  aux  amateurs  et  qu’elle  se  gouverne  sévèrement  en  telle  sorte  qu'aucune 
impersonnalité  n’ait  accès  en  elle.  Ses  portes,  en  ses  premières  années,  ont  été 
trop  peu  défendues.  Le  vrai  libéralisme,  dans  sa  situation,  consiste  à favoriser 
l’épanouissement  des  originalités,  l’aboutissement  des  aspirations  d’artistes  convaincus, 
individuels  et  résolus  à se  tenir  en  dehors  des  modes  aussi  bien  que  des  routines. 
Par  là  les  services  qu’il  a en  son  pouvoir  de  rendre  se  décupleront.  Pour  tout  le  reste, 
l'autre  Société  suffit  et  nous  n’avons  nul  besoin  de  deux  Salons  pareils. 

On  remarque  que  les  producteurs  des  jeunes  écoles  étrangères  ont  une  prédilection 
très  accentuée  pour  la  Société  nationale.  Où  est  le  mal  en  cette  préférence?  Chacun 
court  au  milieu  qui  répond  à ses  principes.  La  Société  nationale  a proclamé  la  liberté 
esthétique,  le  droit  de  l’individualité  avérée  et  elle  s’attache  à soumettre  les  œuvres  aux 
Connaisseurs  en  des  conditions  pleinement  harmonieuses.  Si  les  étrangers  désireux 
de  se  voir  juger  chez  nous,  lui  confient  leurs  créations  en  foule,  assurés  qu’ils  sont 
qu’elles  seront  présentées  dignement,  c’est  de  quoi  nous  réjouir  et  non  nous  affliger. 
Paris  est  encore,  Dieu  merci,  la  ville  consécratrice.  On  travaille  de  tous  côtés  à nous 
disputer  l'influence  dans  les  arts  en  opposant  des  centres  actifs  au  centre  français. 
Au  lieu  de  constater  avec  amertume  les  succès  obtenus  dans  nos  rangs  par  des 
hommes  dont  la  plupart  sont  nos  élèves,  félicitons-nous  du  prix  où  ils  les  estiment, 
et  tenons-nous  en  haleine  de  haute  et  belle  production  selon  notre  cœur. 

LA  SOCIÉTÉ  DES  ARTISTES  FRANÇAIS 

PEINTURES  DÉCORATIVES 

J’étudierai  séparément,  comme  à l’ordinaire,  le  contingent  des  deux  Salons,  en  me 
bornant  aux  entreprises  de  décoration  proprement  dite  et  aux  objets  d’art  relevant  de 
l’ornementation.  Les  pages  qui  vont  suivre  tâcheront  à résumer  les  ellorts  les  plus 
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caractéristiques  des  membres  de  la  Société  d’artistes.  Nous  arriverons,  ensuite,  aux 
séries  d’envois  de  la  Société  nationale.  On  ne  saurait,  ce  me  semble,  trop  nettement 
distribuer  son  sujet. 

Ah!  que  la  plupart  des  peintres  sont  de  pauvres  décorateurs!  Une  soixantaine  de 
toiles,  au  moins,  en  ce  premier  Salon,  ont  une  destination  murale.  Il  n’en  est  pas 
douze  dont  on  puisse  attendre  le  prestige  décoratif.  Bien  peu  d’artistes  paraissent 
comprendre  qu’une  peinture  n’est  pas  essentiellement  décorante  parce  qu’elle  évoque 
des  faits  mystiques,  des  personnages  légendaires  ou  des  personnifications  allégoriques, 
ni  parce  qu’elle  est  simplifiée  de  facture,  ni  parce  qu’elle  est  atténuée  de  couleur,  ni  parce 
qu'elle  se  borde  de  bandes  de  feuillages,  de  fleurs  et  de  fruits  stylisés.  Une  toile  peut 
représenter  des  êtres  parfaitement  réels,  des  scènes  d'hier  ou  d’aujourd'hui,  montrer 
certaines  insistances  du  dessin,  s’harmoniser  en  tons  puissants,  et,  cependant,  décorer 
à merveille.  Le  tout  est  qu’elle  soit  étroitement  conçue  en  accord  avec  l’architecture 
qui  la  réclame;  qu'elle  corresponde,  par  ses  motifs  et  par  ses  valeurs,  à d’autres  motifs 
et  cà  d’autres  valeurs  imaginés  pour  s’unir  k elle  en  formant  un  spectacle  diversifié  et 
unifié;  quelle  ne  puisse,  en  aucun  cas,  se  détacher  impunément  de  l’ensemble.  En 
quatre  mots,  le  caractère  décoratif  est  toujours  relatif  à ce  qu’on  veut  décorer  et  résulte, 
non  de  l'emploi  de  formules  d’emprunt,  mais  d'une  conception  à la  fois  intellectuelle, 
plastique,  architectonique  et  tonale  rendue  très  organique. 

A quelle  conception  du  décor  se  rapportent  les  plafonds  de  MM.  Paul  Gervais 
et  Georges  Rochegrosse?  Je  n’en  sais  rien;  mais  je  vois  trop  quelle  banalité  les  entache 
et  qu’ils  ne  sauraient  manquer  de  produire  une  sensation  de  fadeur.  Le  premier 
prétend  nous  retracer  en  plein  ciel  le  Jugement  de  Paris.  Son  invention  se  borne  à 
ceci  qu’il  a disposé  les  trois  déesses,  chacune  occupant  son  morceau  d’azur  à distance, 
au  lieu  de  les  rapprocher.  Vénus,  debout  sur  un  tapis  volant,  reçoit  la  pomme  des 
mains  du  pastoureau  phrygien,  placé,  j'imagine,  au  sommet  d'une  montagne.  Un  peintre 
rompu  aux  besognes  des  enjolivures  a tout  «beurré»  consciencieusement.  Le  second, 
M.  Rochegrosse,  entend  célébrer  «le  chant  des  Muses  éveillant  l’âme  humaine».  Les 
filles  du  ciel,  enveloppées  d’un  brouillard  de  lumière,  ont  entonné  leur  cantique  aérien. 
A leur  appel,  un  homme  sort  de  terre,  raide,  ankylosé,  comme  une  statue  d’Apollon 
de  la  Grèce  la  plus  primitive,  au  lendemain  des  Dédalies,  et  des  larves  humaines, 
accroupies,  hideuses,  naissent  à l’existence,  et,  soudainement,  évoluent  vers  la  beauté. 
Il  est  possible  que  Delacroix  eût  fait  un  sort  de  vision  picturale  à cette  donnée  littéraire. 
M.  Rochegrosse  nous  attriste  du  pauvre  aspect  de  son  plafond. 

Je  conviens  qu’une  composition  plafonnante  est,  plus  que  toute  autre,  une  œuvre 
de  démon.  Depuis  tant  d’années  que  je  fréquente  les  Salons,  il  ne  m’est  advenu  qu’une 
seule  fois  d’en  voir  une  d’une  large  envolée  de  fantaisie  picturale.  Elle  est  aujourd'hui 
au  salon  des  Sciences,  à l’Hôtel  de  Ville  et  porte  la  signature  de  M.  Albert  Besnard. 
La  couleur  s’y  étend  en  grandes  taches  ondoyantes,  dégageant  les  formes  juste  au 
point  qu’il  faut,  mais  dominant  tout,  pénétrant  l’atmosphère.  C’est  la  vertu  du 
décorateur  de  colorer  l’ambiance  de  lueurs  et  d’éclats  comme  naturellement  sortis 
des  murs.  Qui  n’atteint  pas  ce  but,  manque  à son  objet.  La  bonne  décoration 
s’incorpore  à l’architecture  et  en  fait  jaillir  une  vie. 

M.  Jean-Paul  Laurens  peint  une  salle  entière  à l’Hôtel  de  Ville.  Il  en  tapisse  les 
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parois  de  scènes  historiques  à costumes.  On  y trouve  de  fort  beaux  morceaux 

d’exécution,  cela  va  sans  dire,  le  peintre  étant  très  fort.  Quant  à l'esprit  décoratif, 

il  ne  s’y  rencontre  à nul  degré.  Ce  Salon  renferme  le  dernier  épisode  de  la  suite  : f# 

Y Arrestation  du  Conseiller  au  parlement  de  Paris,  Pierre  Brousse! , en  1648. 

Broussel  faisait  à la  régence  d'Anne  d’Autriche  une  opposition  acharnée,  ameutant 
constamment  le  peuple  contre  la  Cour.  On  brava  les  barricades  en  l’emprisonnant, 
et  c’est  là  le  thème  de  l'oeuvre.  Nous  sommes  sur  un  escalier  : en  haut,  grand  émoi 
parmi  les  serviteurs;  au  centre,  le  Conseiller  descend,  entouré  d'hommes  d'armes,  précédé 
d'un  officier  à grand  chapeau,  l'épée  à la  main;  en  bas,  à travers  la  claire-voie  de  la 
rampe  de  l’escalier,  grand  mouvement  entrevu  dans  le  vestibule.  Voilà,  proprement, 
une  page  de  chronique  racontée  à la  façon  de  Paul  Delaroche,  quoique  d’un  pinceau 
plus  sûr.  On  pourra,  certes,  maroufler  cette  peinture  au  plein  d’un  mur;  mais  il  sera 
plus  logique  de  la  laisser  dans  un  cadre.  Elle  n’a  rien  de  monumental. 

Un  grand  panneau  de  M.  Sinibaldi  doit  donner  la  réplique  au  ministère  du 
commerce,  à celui  que  l’artiste  exposait  l’an  passé.  Il  en  rappelle  les  dispositions  et 
la  tonalité,  mais  la  manière  s’v  sent  plus  libre.  Sur  une  jetée,  au-dessus  d’un  port, 
l’Industrie  incarnée  en  une  jeune  femme,  vêtue  de  bleu  et  comme  cuirassée  d’un  rude 
tablier  de  cuir,  vient  de  dépêcher  à travers  l’espace  une  messagère  drapée  de  rouge, 
porteuse  d’une  hélice  prête  à tournoyer.  Au  même  instant  s’approchent  d’elle  de 
volantes  figures,  aux  mains  pleines  de  statuettes  et  d’objets  d’art.  Toute  blanche,  au 
ciel,  la  fée  électrique  soutient  un  bloc  incandescent.  Des  forgerons,  au  premier  plan, 
travaillent.  La  vie  commerciale  anime  l’horizon  où  se  profilent  des  navires,  déjà  dans 
l’ombre  du  soir  tombant.  M.  Sinibaldi  a coloré  son  paysage  de  tons  légèrement 
ambrés  empruntés  aux  marines  de  Joseph  Vernet  et  ses  personnages  de  nuances 
diluées.  S’il  ne  sort  point  de  cet  ensemble  une  impression  de  nouveauté  et  de 
fraîcheur,  je  ne  crois  pas  néanmoins  que  l’elïet  sur  la  muraille  en  soit  dépourvu 
d’agrément. 

Je  goûterais  davantage  Y Apparition  de  Clémence  Isaure  aux  troubadours 
toulousains,  composition  commandée  pour  le  Capitole  de  Toulouse,  si  M.  Henri 
Martin  s’y  était  moins  inspiré  d’une  de  ses  œuvres  précédentes.  Chaque  sujet  présente 
des  particularités  qu'il  est  du  devoir  de  l’artiste  de  saisir  et  de  rendre.  Clémence  Isaure 
n’est  pas  une  Béatrix;  les  troubadours  aquitains  ne  sont  pas  des  Alighieri.  Tant  pis  ^ 

pour  qui  se  répète  dès  sa  jeunesse,  sans  exprimer,  d’ailleurs,  rien  d'essentiel.  Un  trio 
de  femmes  roses  flotte,  entre  ciel  et  terre,  à la  lisière  d’un  petit  bois  de  pins  aux  troncs 
droits  et  minces,  dorés  ou  rougis  par  des  reflets  de  mourant  soleil;  la  légendaire 
muse  des  Jeux  floraux  se  révèle,  plus  en  avant,  telle  qu'une  vierge  idéale,  ou,  plutôt, 
qu'une  « damoiselle  élue»  romantico-symbolique,  auprès  d'une  statue  de  Pallas, 
dressée  sur  une  mince  colonne,  et  des  hommes  rouges,  sévèrement  encapuchonnés, 
l'admirent  avec  des  gestes  d’eflusion.  Le  spectacle  est  harmonieux  en  soi-même  et 
doucement  poudroyant;  mais  nous  le  connaissons.  Que  M.  Henri  Martin  cherche 
autre  chose. 

A voir  les  nombreuses  peintures  exécutées  depuis  plusieurs  années,  à l'intention 
du  Capitole  toulousain,  je  ne  puis  m’empêcher  de  craindre  que  le  célèbre  Hôtel  de  £ 

Ville  de  la  grande  ville  garonnaise  ne  s’achemine  vers  la  même  incohérence  décorative 
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que  l’Hôtel  de  Ville  de  Paris.  Toulouse  est  une  patrie  d’artistes,  lesquels,  malheureu- 
sement, vivent  presque  tous  dans  le  centre  parisien.  Les  héritiers  des  Capitouls 
entendent  se  faire  honneur  de  leur  production — et  l'on  ne  saurait,  à coup  sûr,  les 
désapprouver.  Leurs  commandes  parviennent  aux  peintres  loin  du  monument  qu’ils 
sont  appelés  à décorer,  à la  débandade.  Les  décorations  s’élaborent  par  fragments, 
sans  ordre,  sans  souci  d’intime  unité.  Que  pouvons-nous  attendre  d’une  telle 
façon  de  procéder,  hors  la  confusion  et  les  disparates?  Il  n'y  a plus  d’esthétiques 
locales,  depuis  que  la  centralisation  a absorbé,  à Paris,  toutes  les  qualités  éparses. 
Il  n’y  a pas  de  peinture  décorative  digne  de  ce  nom  sans  l’entente  étroite  des  déco- 
rateurs. La  négation  du  régionalisme,  d’une  part,  abolit  des  forces  d’originalité 
précieuses.  La  négation  de  la  nécessaire  unité  dans  le  décor  monumental  nous  vaut, 
de  l’autre,  de  criants  amalgames  de  platitudes,  de  violences,  d’étrangetés  hasardeuses, 
d’éléments  de  toute  sorte  incertains  et  désemparés. 

Hélas!  nous  ne  savons  que  trop  les  résistances  de  la  province  au  mouvement 
décentralisateur.  Le  rêve  est  en  elle  d’envoyer  à Paris  tous  ses  artistes.  Une  fois 
dépaysés,  plus  jamais,  si  la  chance  leur  sourit  quelque  peu,  ils  ne  feront  dans  leur 
milieu  natal  que  des  séjours  de  vacances.  Seuls  les  médiocres  se  résigneront  à regagner 
leur  ville,  où  ils  propageront  de  mauvais  germes  d'art.  De  tous  côtés,  les  esprits 
indépendants  parlent  de  réagir  contre  un  si  déplorable  état  de  choses;  en  fait,  on 
ne  réagit  point.  Vainement  des  écoles  ont  été  partout  organisées.  Tels  sont  les  préjugés 
répandus  et  soigneusement  entretenus  par  les  provinciaux  eux- mêmes  que  tout  ce 
qui  n’est  point  Paris  semble  un  pis-aller.  Rien  n’est  plus  formellement  en  contra- 
diction avec  nos  vraies  tendances  nationales,  sociales  et  politiques.  Mais  les  munici- 
palités ne  daignent  même  pas  analyser  l’effrayant  illogisme.  Je  sais  des  peintres, 
pour  tout  dire,  qui  ne  connaissent  pas  leur  région. 

Une  autre  habitude,  singulièrement  funeste,  des  autorités  communales  est  née  de 
cette  idée  fausse  que  l’on  doit  encourager  le  plus  d’artistes  qu’il  se  peut.  Les  com- 
mandes sont  donc  attribuées  à tort  et  à travers,  à peu  près  sans  choix.  L’argent  public 
s’émiette  à l'aventure.  Aucune  raison  ne  préside  aux  répartitions,  fragmentées  à plaisir, 
sinon  le  désir  de  contenter  le  plus  grand  nombre  de  producteurs,  intéressants  ou  non. 
S’agit -il  d’orner  un  édifice  de  peintures,  les  aptitudes  des  peintres  sont  comptées  pour 
peu.  Les  bien  doués  pâtissent  pour  les  autres,  aussi  favorisés  qu’eux  et  qui  paralysent 
leur  développement.  Une  salle  susceptible  d’être  noblement  ou  gracieusement  tapissée 
par  un  seul,  ou  sous  son  expresse  direction,  est  abandonnée  à l’initiative  inégale  de 
plusieurs.  Les  meilleurs,  en  ces  conditions,  sentent  se  refroidir  leur  zèle  et  ne  s’élè- 
vent guère  au-dessus  du  commun. 

La  tentative  la  plus  honorable  qui  soit  en  ce  Salon  a pour  objet  l’ornement  d’une 
des  galeries  du  Muséum  d’histoire  naturelle  reconstruit  par  M.  l’architecte  Dutert. 
M.  Fernand  Cormon  a évoqué  en  onze  grandes  toiles  le  point  de  départ  des 
civilisations  dans  l'humanité  primitive.  L’effort  est  vaste  et  délibéré;  la  réalisation  du 
dessin  atteste  une  belle  conscience,  un  ferme  savoir  technique.  Autrefois,  quand  l’auteur, 
séduit  à ses  débuts  par  des  visions  romantiques  comme  la  grande  scène  du  Ramayana 
du  Musée  de  Toulouse,  revenait  vers  les  buts  classiques  en  résumant,  en  des  tableaux 
sans  destination,  ses  réflexions  sur  Y Age  de  pierre  et  sur  le  biblique  Caïn,  père  d'une 
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postérité  farouche,  nous  nous  demandions  où  il  en  voulait  venir.  Ces  préhistoriques 
inventions  nous  semblaient,  nous  semblent  encore  des  amplifications  d'Académie. 

Depuis,  sans  renoncer  tout  à fait  à certaines  conventions,  M.  Cormon  a peint  de 
remarquables  portraits,  de  l’art  le  plus  sérieux,  et  même  un  frappant  Intérieur  de 
forge.  S'il  revient  aujourd'hui,  mûri  par  de  constantes  études,  vers  des  données  chères 
à sa  jeunesse,  c’est  avec  une  volonté  d'observation,  un  sentiment  de  la  réalité  et  une 
simplicité  robustes.  D'ailleurs,  quoi  de  plus  convenable  à l’illustration  des  murs  d'un 
Muséum  qu’une  suite  d’aperçus  sur  les  origines  de  l’humanité?  Il  y a parfait  accord 
entre  le  milieu  décoré  et  les  sujets  décorants,  et  c’est  un  point  de  première  importance. 

A la  Société  nationale,  en  présence  d’un  tel  ensemble,  on  n’eût  pas  hésité:  on  eût 
exposé  le  plafond  à l’état  plafonnant  et  accroché  les  panneaux  de  façon  à produire 
l’effet  homogène  voulu  par  l’auteur.  Ici,  tout  se  présente  à la  manière  commune, 
uniformément,  si  bien  qu’il  est  difficile  de  préjuger  de  l’impression  définitive, 
notamment  en  ce  qui  concerne  le  grand  plafond.  Le  Comité  des  Quatre-vingt-dix 
a estimé  suffisant  de  déroger  à sa  règle  de  n’admettre  d'un  même  exposant  que  deux 
toiles;  mais,  dès  lors  qu’on  se  décidait  à faire  une  exception,  le  mieux  était  de  la  rendre 
éclatante.  Je  ne  me  lasserai  pas  de  répéter  qu’une  composition  combinée,  pour  être  vue 
à distance  et  en  l’air,  ne  saurait  livrer  son  secret  que  mise  à peu  près  au  point  utile 
par  un  artifice  de  placement.  Lorsqu’on  nous  montre  un  plafond  à l’état  isolé, 
l’artifice  du  placement  lui-même  pourra  laisser  quelque  doute.  Je  vois,  par  exemple, 
en  ce  Salon,  un  plafond  de  M.  Raphaël  Collin  symbolisant  les  Harmonies  de  la  nature 
inspirant  le  compositeur,  dont  l'harmonie  cendrée  sera,  peut-être,  heureuse  dans 
le  cadre  d'un  des  petits  foyers  de  l'Opéra-Comique  et  qui,  fût-il  offert  horizontalement 
à cinq  ou  six  mètres  de  hauteur,  ne  dégagerait  pas  sa  physionomie  réelle  parmi 
la  cohue  des  tableaux  non  faits  pour  l’entourer.  Mais  M.  Cormon  nous  apporte  un 
décor  entier  et  rien  n’était  plus  aisé  que  de  l'ordonner  suivant  sa  logique. 

Je  n'entreprendrai  pas  de  décrire  par  le  menu  ce  poème  d’anthropologie  pitto- 
resque. Dix  pages  d’écriture  n’en  viendraient  pas  à bout.  Le  plafond  se  consacre, 
d’abord,  à l’expression  des  types  humains  primitifs.  Tour  autour  se  groupent  l'homme 
des  cavernes,  les  sémites,  les  hommes  jaunes  de  l'Asie,  les  noirs  de  l’Afrique  et  de 
l'Océanie,  les  peaux-rouges  de  l’Amérique,  tandis  que  les  Aryens,  au  centre,  évoluent 
avec  la  Grèce  vers  les  splendeurs  de  la  lumière  et  delà  civilisation.  Philosophiquement, 
en  m’attachant  à l’expression  des  origines,  je  regrette  que  l’auteur  n’ait  pas  accusé 
plus  nettement  le  rôle  des  peuples  sémitiques  dans  la  haute  antiquité,  antérieurement 
au  développement  de  l’Hellade.  Il  me  paraît  aussi  que  le  triomphe  des  Aryens  se 
présente  un  peu  trop  comme  un  tourbillon  doré  par  le  soleil.  M.  Cormon  pourrait, 
toutefois,  me  répondre  que  la  philosophie,  dans  un  plafond,  doit  être  simplifiée.  Je 
constate,  en  tout  cas,  que  les  groupes  sont  fatalement  distribués  en  une  sorte  de 
tableau  synoptique  impuissant  à nous  toucher.  Nous  n’apprécierons,  au  surplus,  qu’au 
Muséum  le  degré  d'illumination  qui  jaillira  de  la  partie  centrale,  célébrant  à bon  titre 
la  force  ascensionnelle  des  Aryens. 

Mais  je  puis,  par  contre,  me  tenir  assuré  dès  maintenant  de  l'effet  des  différentes 
scènes  figurées  sur  les  dix  panneaux.  Elles  sont  inventées  suivant  le  naturel,  pleines 
de  vie  concentrée  et  d’une  clarté  manifeste.  Les  épisodes  relatifs  à la  poterie  primitive, 
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au  travail  du  métal,  à la  pêche,  à la  chasse,  à la  primordiale  agriculture,  aux 
migrations  des  tribus  en  hordes,  ont  principalement  de  la  signification  et  se  haussent 
en  caractère.  Chaque  personnage  accuse  un  franc  dessein  d’individualisation  typique. 
Les  détails  qui  risqueraient  de  sembler  par  trop  étranges  ne  sont  pas  écartés, 
mais  le  peintre  n’a  eu  garde  de  les  souligner  comme  l’eût  fait,  sans  doute,  un  artiste 
vulgaire  s’asservissant  à des  découvertes  géologiques  ou  paléontologiques  malaisées 
à traduire  en  spectacles  vivants.  Nous  ne  connaissons  guère  que  par  leurs  squelettes 
les  animaux  antédiluviens  disparus.  M.  Cormon  se  borne  donc  à rappeler  leur 
existence  en  les  mêlant  à ses  paysages,  sans  insister  sur  des  reconstitutions,  malgré 
tout  hypothétiques.  En  toutes  ses  compositions,  c’est  l’homme  qui  domine,  l’homme 
agissant,  l’homme  en  des  mouvements  de  vérité  éternelle,  en  des  expressions  de 
toujours,  résumées  d’une  forte  main  de  dessinateur.  La  couleur  s’est,  de  parti  pris, 
atténuée  pour  tout  fondre  dans  une  harmonie  murale.  Point  de  contribution  supérieure 
à l’art  décoratif  dans  cette  exposition.  Le  talent  de  l’artiste  ne  s’était  pas  encore  si 
vigoureusement  affirmé. 

A qui  voudrait  essayer  un  jeune  peintre  dans  l’œuvre  décorative,  il  faudrait 
recommander  M.  Paul-Albert  Laurens,  fils  de  M.  J. -P.  Laurens,  et  tenté  par  d’autres 
sujets  que  son  père.  Une  fantaisie  de  son  fait,  intitulée  Une  Bourrasque,  où  trois 
jeunes  femmes  habillées  de  longues  robes  vert  pâle,  lilas  et  jaune  verdâtre,  errent, 
curieusement  déchevelées  sous  une  rafale,  dans  une  campagne  bleue,  auréolées  d’un 
fantastique  déroulement  d’écharpes  claires,  nous  laisse  une  charmante  sensation  de 
libre  caprice  et  de  verve  ornementale.  La  recherche  est,  sans  doute,  un  peu 

quintcssenciée,  mais  un  sentiment  particulier  de  la  nature  a vivifié  l’humour-,  l’arran- 
gement des  paradoxales  banderoles  envolées  nous  amuse;  le  dessin,  un  peu  porté  à la 
subtilité,  est  spirituel  et  insinuant,  et  la  couleur  a quelque  chose  de  tendre  et  de  fleuri. 
On  sent,  dans  la  facture,  une  influence  des  procédés  de  M.  J. -P.  Laurens  et  comme 
un  ressouvenir  de  ceux  de  M.  Alfred  Stevens.  Prenons  cette  Bourrasque  pour  un 
aimable  dessus  de  porte.  A coup  sûr,  il  s’y  indique  un  don  de  décorateur. 

RELEVÉS  D’ANCIENNES  DÉCORATIONS  — POLYCHROMIES  NOUVELLES 

Il  ne  se  passe  guère  d’année,  maintenant,  où  ne  paraissent  au  Salon  des 

transcriptions  minutieuses  de  peintures  murales  du  Moyen-Age  retrouvées  sous  le 
badigeon  et  pleines  de  leçons  opportunes,  de  vitraux,  de  pavements,  de  sculptures 
enluminées,  conservant  une  saveur  d’origine  et  témoignant  d’immémoriaux  principes 
d’art.  L’élite  grandit  des  jeunes  hommes  cherchant  à prendre  conscience  du  passé 
national,  afin  de  marcher  plus  sûrement  à l’avenir.  De  combien  de  richesses  la  fausse 
éducation  italo- latine,  répandue  depuis  la  Renaissance,  nous  avait  dérobé  jusqu’au 
sentiment!  On  s'occupe  encore  bien  peu,  dans  nos  écoles,  de  l’œuvre  de  nos 
ancêtres  ; mais  on  commence  à reconnaître  que  la  production  française  originale 
ne  date  point  d'hier  et  c’est  déjà  l’ombre  d’une  efficace  résipiscence.  Récemment, 
un  distingué  professeur  de  l’Université,  M.  L.  Sudre,  publiait,  à l’usage  des  écoliers, 

un  excellent  recueil  de  morceaux  littéraires  choisis  des  périodes  médiévales.  On 

n’en  est  plus  tout  à fait,  dans  l’enseignement  secondaire,  à renier  les  manifestations, 
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toujours  nobles,  souvent  sublimes,  de  nos  artistes  de  l’âge  gothique  et  de  l’âge 
roman.  Les  congrès  annuels  des  Sociétés  savantes  de  la  province  à la  Sorbonne 
et  à l’École  des  Beaux-Arts,  les  congrès  de  la  Société  française  d'archéologie,  tenus, 
chaque  année,  dans  une  ville  différente,  les  travaux  constants  des  Académies  pro- 
vinciales, les  Revues  spéciales  de  Paris  et  des  départements,  élargissent  le  cercle 
des  études’  et  mettent  les  résultats  des  enquêtes  individuelles  à la  portée  de  tous. 
Nous  voyons  avec  une  joie  profonde  le  mouvement  s’accentuer.  Il  n’en  est  pas  de 
plus  utile. 

En  chaque  région,  je  voudrais  qu'un  musée  fût  institué  où  l’on  centralisât, 
non  pas  seulement  des  documents  archéologiques  originaux,  mais  aussi  les  relevés 
très  précis,  clairement  ordonnés  pur  séries,  de  tout  ce  qui  subsiste  des  oeuvres 
de  nos  aïeux  : plans,  coupes,  états  actuels,  perspectives,  détails  et,  au  besoin, 
projets  de  restauration  des  édifices  religieux  ou  civils;  dessins  complets  et  en  couleurs 
d'après  les  peintures  murales,  les  verrières,  les  mosaïques,  les  carrelages  historiés, 
les  pierres  tombales  ornementées  et  à effigies,  les  pièces  de  ferronnerie,  de  menuiserie 
et  d’orfèvrerie  recueillies  dans  les  églises  ou  chez  les  particuliers.  On  joindrait  à cet 
ensemble  graphique  des  moulages  de  chapiteaux,  de  bas-reliefs,  de  trumeaux, 
de  linteaux,  de  tympans  sculptés  et  de  statues  empruntées  aux  monuments  régionaux. 
Ce  musée  se  composerait  à petits  frais  au  moyen  d’allocations  annuelles,  judicieusement 
et  méthodiquement  employées.  On  serait  surpris,  au  bout  de  peu  d’années,  de  l'intérêt 
tout  explicite  qu’il  offrirait.  Ses  salles  ne  seraient  en  rien  des  conseillères  de  pastiche  : 
elles  seraient  des  révélations  de  données,  de  disposition  et  de  pratiques  mieux  faites 
souvent  pour  nous  séduire  et  nous  guider  que  les  thèmes  factices  introduits  plus  tard 
par  les  Italiens  et  les  Italianisants.  Le  malheur  est  que  les  Compagnies  d'archéologues 
s'inspirent,  en  général,  dans  leur  mode  de  collectionner,  de  vues  étroites  et  peu 
pratiques.  Plusieurs  villes  possèdent  des  collections  d’objets  communément  exposés 
sans  ordre.  Je  n'en  vois  pas  une  seule  où  l’on  ait  songé  à grouper  dans  un  local 
quelconque  l'entière  évocation  de  l’art  provincial. 

On  a,  je  ne  l’ignore  pas,  un  mot  commode  pour  combattre  une  proposition  semblable  : 
« C'est  un  musée  de  copies  que  vous  demandez  dans  nos  principaux  centres.  » Eh  bien, 
oui!  Je  demande  un  musée  de  copies  d’œuvres  décoratives,  témoignant  du  répertoire  de 
chaque  zone,  et  un  musée  de  moulages  en  même  temps,  sur  le  modèle  de  celui  du  Tro- 
cadéro.  Les  peintures  sont  éparses  et,  qui  pis  est,  de  jour  en  jour  elles  disparaissent.  Des 
reproductions  scientifiquement  — je  veux  dire  scrupuleusement  — exécutées  en  sauve- 
garderaient le  souvenir  précis  et  permettraient  d’avoir  sous  les  yeux  le  cycle  des 
conceptions  décoratives  des  différentes  époques.  Tout  ce  que  comporte  un  ensei- 
gnement d’art,  en  des  genres  différents,  aurait  là  sa  représentation.  Les  érudits  ne 
manqueraient  point  d’aller  analyser  les  originaux  sur  place,  mais  ils  trouveraient, 
dans  ces  concentrations  provinciales,  des  indications  précieuses,  avec  des  facilités  de 
comparaison,  et  les  simples  passants  pourraient  prendre  aussi  des  notions  à la  pipée. 
Songez,  d’ailleurs,  à ce  que  seraient  à la  longue  de  tels  musées  à Dijon,  à Clermont- 
Ferrand,  à Avignon,  à Toulouse,  à Poitiers,  à Lille!  A quel  point  l’attention  serait 
éveillée  et  éclairée!  Le  vieux  génie  français,  sous  ses  formes  locales,  se  dévoilerait 
d'une  netteté  nouvelle  et  fertile  en  suggestions. 


LES  ARTS  DÉCORATIFS  AUX  SALONS  DE  1898  I 

Il  avait  été  question,  naguères,  de  préparer,  pour  l'Exposition  universelle  de  iqoo, 
un  Palais  des  Provinces.  Je  crois  savoir  qu'on  a renoncé  depuis  à ce  projet. 
Hâtivement  et  mal  étudié,  comme  il  l’eût  été  sans  aucun  doute,  il  n'eût  même 
pas  laissé  pressentir  l'héritage  presque  infini  des  traditions  et  des  activités  susceptibles 
de  renaître  en  quelque  manière.  Nous  ne  sommes,  à tous  égards,  qu’à  l’aube  de  la 
décentralisation.  Quoi  que  l’on  proclame  et  quoi  que  l'on  médite,  la  pensée  de 
l’effective  et  universelle  domination  de  Paris  est  invariablement  sous-entendue. 
Il  semble,  encore  un  coup,  que  les  milieux  départementaux  n’aient  d’autre  fonction  que 
d’envoyer  au  minotaure  parisien  les  meilleurs  de  leurs  jeunes  gens,  quitte  à se  fournir 
d'imaginations  esthétiques  au  bord  de  la  Seine.  Pour  le  reste,  c’est  assez  que  nos 
cantons  recèlent  des  buts  d’excursions  agréables  à l'usage  des  touristes,  instruits 
ou  non.  Ces  préjugés  n’ont  que  trop  duré  : ils  sont  en  désaccord  avec  nos  plus 
intimes  tendances  et  avec  les  efforts  de  l'initiative  individuelle.  Pourquoi  faut-il  que 
les  Municipalités  ne  s'en  puissent  dégager?  J’ai  cent  fois  remarqué  que  l'État,  à 
l’heure  actuelle,  est  plus  libéral,  plus  franchement  décentralisateur  que  les  corps 
de  ville 

Je  coupe  court  à cette  digression  pour  signaler,  au  Palais  des  Machines,  deux 
ou  trois  relevés  d’œuvres  typiques.  C’est,  d'abord,  un  retable  en  pierre  peinte, 
du  xii®  siècle,  conservé  à Carrières-Saint- Denis  (Seine-et-Oise),  et  reproduit  à 
l’aquarelle  par  M.  Louis-Alfred  Gaultier.  La  composition  se  présente  en  arcatures 
d’assez  forte  saillie  : au  centre,  est  sculpté  le  Christ  en  croix,  et  sous  chaque  arceau 
se  dresse  une  sainte  figure.  Des  feuillages  décoratifs  forment  de  gros  cordons 
d’encadrement.  Ces  bas-reliefs  sont  d’un  art  naïf,  mais  l’ordonnance  est  grave, 
équilibrée,  logiquement  avivée.  Ils  ont  souffert  l'outrage  des  siècles.  Sur  le  calcaire, 
en  maint  endroit  mutilé,  les  colorations,  fixées  au  pinceau,  et  où  commandent  le 
bleu  et  le  rouge,  se  sont  écaillées.  C’est  pourtant  là  un  bon  échantillon  de  la 
sculpture  polychromée  de  l'époque  romane.  Nous  avons  toute  raison  de  croire 
qu’on  ne  se  bornait  pas  à rehausser  de  tons  brillants  des  bas-reliefs  et  des  statues 
décorant  l’intérieur  des  édifices;  les  façades  elles-mêmes  avaient  leur  part  de  couleur, 
et  nous  nous  représentons  parées  ainsi  les  scènes  multipliées,  notamment,  aux 
frontispices  arcaturés  des  églises  du  Poitou,  de  l’Angoumois  et  de  la  Saintonge, 
comme  Notre- Dame-la -Grande  de  Poitiers  et  la  cathédrale  d'Angoulême.  L’art 
gothique  resta  fidèle  à cette  tradition.  En  dehors  des  suites  de  tableaux  sculptés  et 
peints  aux  clôtures  des  chœurs  de  Paris,  d’Amiens  et  d’ailleurs,  — et  parmi  les 
productions  de  cet  ordre,  je  signalerai  les  trois  ou  quatre  bas-reliefs,  venus  de  la 
cathédrale  de  Bourges  au  musée  de  cette  ville,  où  les  personnages  peints  se  détachent 
sur  des  fonds  incrustés  de  verroteries  — en  dehors  des  retables,  des  figures  tombales, 
des  statues  isolées  et  des  autres  monuments  spéciaux  qui  nous  sont  parvenus,  un 
document  d'une  curiosité  singulière  nous  a été  transmis  touchant  Notre-Dame  de 
Paris.  Je  parle  de  la  description  du  portail  faite,  sous  le  règne  de  Charles  VIII, 
par  l'évêque  arménien  Martyr,  tout  émerveillé  de  l’éblouissant  spectacle  de  tons 
vifs  et  de  dorure  étalé  sous  ses  yeux. 

De  nos  jours,  ce  n’est  plus  par  l'application  de  la  peinture  qu’on  cherche, 
ordinairement,  les  jeux  de  la  polychromie  monumentale.  M.  Léon  Gérôme  a 
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eu  quelquefois  la  fantaisie  de  frotter  certains  marbres  de  collection  de  colora- 
tions discrètes  et  nous  voyons  en  cette  exposition  deux  bas-reliefs  de  M.  Soldi, 
le  Feu  et  la  Rosée,  teintés  à peu  près  de  même.  Mais,  pour  ce  qui  doit  être 
soumis  aux  intempéries,  nos  artistes  ont  recours  à des  procédés  assurant  plus 
efficacement  la  durée  des  aspects.  Les  arts  céramiques  viennent  principalement  à 
leur  secours.  Comme  les  années  précédentes,  je  remarque  plusieurs  statues  ou  reliefs 
exécutés  en  grès  par  M.  Émile  Muller.  C'est  de  l’atelier  de  ce  céramiste  que  nous 
arrive,  entre  autres  essais,  le  bas-relief  des  Sylphes  de  M.  Lefeuve.  On  s’est 
efforcé  de  revêtir  cette  ronde  un  peu  banale  de  créatures  aériennes  de  nuances 
très  douces,  presque  évaporées.  Le  résultat  est,  en  soi,  très  intéressant  en  ce  qu’il 
nous  montre  ce  qu'on  peut  obtenir  du  feu  en  fait  de  gammes  atténuées.  Mon 
avis  est,  cependant,  qu’il  convient  surtout  de  demander  aux  fours  des  éclats  et  des 
vigueurs. 

Si  l'on  fait  le  compte  des  tentatives  de  ce  siècle  pour  le  développement  de  la 
polychromie  au  service  de  l’architecture,  elles  se  dénombrent  de  la  sorte  : recherches 
pour  la  peinture  en  émail  sur  lave  du  peintre  Jollivet,  expérimentées  par  lui  assez 
médiocrement  à Saint-Germain -l’Auxerrois;  — combinaisons  de  pâtes  vitrifiées 
de  M.  Henry  Cross,  dont  le  meilleur  exemple,  jusqu’à  ce  jour,  est  une  petite 
fontaine,  présentement  au  Musée  du  Luxembourg,  et  l’on  ne  sent  guère  ce 
moyen  en  voie  de  sortir  des  modes  curieux,  difficiles,  forcément  exceptionnels;  — 
travaux  divers  des  céramistes.  Les  expositions  universelles  de  1878  et  de  1889  ont 
mis  en  belle  évidence  le  zèle  des  potiers  à produire  de  riches  matériaux  colorés  et  des 
éléments  d’ornementation  extérieure,  conformes  aux  nécessités  des  climats  du  Nord. 
11  est  probable  que  l’année  Mil-neuf-cent  les  fera  voir  en  nouveaux  progrès.  C'est, 
assurément,  de  leur  côté  que  se  tourne  l’espoir  des  architectes  aux  prises  avec  les 
exigences  de  remplissage  et  de  décoration  de  la  structure  en  fer. 

Je  pourrais  m’occuper  ici,  au  titre  monumental,  de  la  mosaïque  et  de  la  peinture 
sur  verre.  Malheureusement,  nos  rares  mosaïstes  se  tiennent  en  dehors  du  Salon  et, 
partout  ailleurs,  je  suis  frappé  de  la  platitude  de  leurs  ouvrages  courants.  Leur  art, 
à tout  prendre,  n’a  aucune  chance  de  rentrer  dans  le  domaine  de  l'usage,  non  plus 
que  la  grande  production  de  la  tapisserie  de  lice,  pour  des  raisons  non  esthétiques, 
mais  économiques.  D’autres  procédés  de  revêtement,  hasardés  çà  et  là,  feront-ils 
fortune?  On  me  cite,  en  particulier,  la  tentative  de  l’Anglais  M.  Clément  Hcaton  en  train 
de  décorer  l’escalier  du  Musée  de  Ncufchâtel  de  motifs  dessinés  par  des  artistes 
suisses  et  réalisés  par  lui  à l’aide  de  mastics  colorés  d’un  durcissement  rapide,  logés 
en  des  cloisonnements  de  cuivre  comme  des  émaux,  et  donnant,  en  réalité,  une 
sensation  d’émaillerie.  J’ai  vu  de  petits  ou  moyens  objets  façonnés  de  la  sorte;  mais 
je  crains  que,  sur  de  grandes  surfaces,  la  ténuité  forcée  des  cloisons  et  la  presque 
impossibilité  d’élargir  le  travail  en  opérant  par  coulées  amples,  en  des  dispositions 
graphiques  étendues,  simplifiées  et  accentuées,  n’affaiblissent  et  ne  refroidissent  1 aspect 
d’ensemble.  L’art  du  vitrail,  très  vivant  encore  et  qui,  même,  est  redevable  à 
l’architecture  métallique  d’une  activité  nouvelle,  n’a  point  de  ses  œuvres  au  Salon 
de  la  Société  des  artistes.  Nous  aurons  à qualifier,  par  contre,  des  envois  de 
verriers  en  celui  de  la  Société  nationale  des  Beaux-Arts,  sans  qu’il  nous  soit  permis 
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de  nous  attendre  à rencontrer  de  sitôt  une  conception  verrière  d’une  modernité 
exempte  de  décousu,  d'indécision  ou  de  bizarrerie.  Quant  aux  ingéniosités  des 
bronziers,  s’exerçant  à varier  les  colorations  ou  patines  du  bronze,  elles  sont, 
jusqu’ici,  sans  rapport  avec  le  sentiment  architectonique  et  réduites  aux  raffinements 
de  pièces  de  cabinet.  Je  ne  pense  pas,  du  reste,  que  ce  dernier  genre  de  recherche 
s’ajuste  jamais  beaucoup  aux  nécessités  monumentales. 

Revenons  aux  relevés  d'anciens  ouvrages.  J’ai  longuement  regardé  ceux  des  compo- 
sitions du  xii°  siècle,  sur  quelques  points  reprises  au  xiv®,  consciencieusement  étudiées  à 
l'aquarelle  par  M.  Chapelain  de  Caubeyres.  Ces  fresques  constituent  la  décoration  d’une 
chapelle  prieurale  abandonnée,  au  bourg  d'Yron-en-Dunois,  près  de  Cloyes  (Eure-et- 
Loir).  M.  le  comte  de  Janssens,  amateur  éclairé,  en  avait  naguère  constaté  l’existence 
sous  les  enduits  superposés  et  les  végétations  cryptogamiques.  Le  vénérable  édifice 
était,  alors,  utilisé  comme  magasin  à fourrages.  L’ayant  fait  débarrasser  des  meules 
qui  l'obstruaient,  l’archéologue  procéda  par  des  lessivages  et  des  grattages  prudents. 
A peu  près  partout,  il  a eu  la  joie  de  voir  reparaître  au  moins  le  trait  du  dessin,  et 
M.  Chapelain  de  Caubeyres  a pu  vaquer  à son  méritant  labeur  de  transcription 
littérale. 

La  chapelle  n’est  pas  antérieure  à i 1 14;  mais  les  peintures  accusent  une  date  un 
peu  plus  récente,  — 1 i5o  environ.  En  ce  temps-là,  les  abbés  de  Tiron,  l’abbaye-mère, 
s’étaient  épris  de  la  résidence  du  Prieuré.  Sur  l’ordre  qui  lui  fut  donné,  un  moine 
enlumineur  de  murailles  a représenté,  à fresque,  du  côté  du  nord,  Y Adoration  des 
Mages  et  la  Flagellation  du  Christ  ; du  côté  du  sud,  la  Trahison  de  Judas  et  une 
lïguie  de  saint  abbé,  en  chasuble,  portant  le  livre  et  la  crosse  et  le  nimbe  au  front;  au 
mur  de  l’abside,  les  douze  Apôtres  en  des  arcatures  peintes,  et,  dans  les  embrasures 
des  fenêtres  absidales,  de  nouvelles  figures  d’abbés  ou  d’évêques  nimbés.  Il  avait,  en 
outre,  décoré  la  voûte  en  cul-de-four  d’un  Christ  bénissant,  probablement  debout,  enve- 
loppé de  cette  gloire  elliptique  appelée  mandorla,  cantonnée  des  quatre  symboles  des 
Evangélistes,  entre  deux  séraphins  thuriféraires.  Au-dessus  paraissait  un  cercle,  formé 
de  zones  colorées,  entourant,  sans  doute,  l’agneau  pascal,  et,  tout  en  bas,  s’allongeait 
une  bande  festonnée  brun  rouge,  avec  une  frise  de  perles  blanches,  séparant  deux 
larges  rubans  de  brun  et  d’ocre.  Aux  premières  années  du  xivc  siècle,  la  composition, 
probablement  endommagée,  fut  recouverte  d'un  nouvel  enduit  et  reprise  en  variante, 
dans  un  cadre  trilobé,  en  détrempe.  On  dut  aussi,  sur  les  murailles,  repeindre  quelques 
morceaux  trop  ellacés, — deux  têtes,  au  moins,  l’attestent.  Il  est  facile,  en  somme,  de 
retrouver  la  primitive  unité  de  l'impression. 

Archéologiquement,  ces  fresques,  sur  lesquelles  plus  de  sept  cents  ans  ont  passé, 
ont  pour  nous,  dans  leur  ruine,  plus  d’un  genre  d’intérêt.  Elles  sont  contemporaines, 
d'une  partie  des  célèbres  peintures  de  Saint-Savin  (Vienne)  et  de  celles  de  Montoire 
(Loir-et-Cher)  et  antérieures  aux  décorations  peintes  de  Poncé  (Sarthe).  On  reconnaît 
en  elles  les  influences  courantes  du  style  byzantin,  propagées  par  les  miniatures  et  les 
objets  d’orfèvrerie  et  d’ivoire,  — témoins  l'élancement  des  proportions  du  Christ  et  des 
séraphins  et  le  bridement  des  draperies,  striées  de  plis  comme  concentriques,  carac- 
tères communs  à la  peinture  et  à la  sculpture  du  xu®  siècle.  Certaines  particularités 
semblent  déjà  un  peu  en  retard,  — par  exemple,  l’emploi  des  broignes  et  des  casques  à 
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nasal  qu’on  distingue  dans  la  fameuse  tenture  brodée  de  Bayeux,  le  jupon  du  Christ 
llagellé,  les  petits  tertres  sur  lesquels  posent  les  personnages.  M.  de  Janssens  fait 
observer  avec  raison  que  l’ensemble  fournirait  matière  à de  nombreux  rapprochements. 
L’explication  de  ces  ressemblances  gît  en  ceci  que  la  plupart  des  scènes  religieuses 
peintes  à l’époque  romane  étaient  des  adaptations  de  types  souvent  reproduits  et 
acceptés  pour  modèles.  C’est  ainsi  que  nous  relevons  des  compositions  à peu  près 
identiques  sur  plusieurs  monuments,  et  dont  l’érudition  a mis  en  lumière  au  moins  un 
prototype  en  quelque  très  ancien  document,  comme  le  Codex  de  Rossano.  La  sculpture 
décorative  avait,  assurément,  devancé  l'effort  du  peintre  dans  l'étude  de  la  nature. 
Cependant,  de  grands  progrès  s’accomplissent  et  les  fresques  d’Yron,  avec  leurs  broignes 
et  leurs  casques  de  la  fin  du  xi®  siècle,  les  couronnes  articulées  et  carrées  de  leurs  rois 
mages,  dignes  des  figures  sculptées  de  Moissac,  leur  Christ  à jupon,  leurs  anges  et  leurs 
abbés  trop  longs  et  engainés  en  des  plis  rigides,  ne  laissent  point  de  nous  faire  juges 
d'un  naïf  et  touchant  désir  de  vérité.  Elles  appartiennent  à un  moment  où  l’art 
pictural,  confus  encore,  se  dégage.  Il  ne  convient  pas,  du  reste,  d’en  exagérer  la  valeur  : 
il  suffit  qu’elles  soient  noblement  instructives. 

L’artiste  du  xive  siècle  qui  repeignit  la  voûte  et  restaura  quelques  parties  des  murs 
était  évidemment  habile.  Sa  composition  absidale,  sous  laquelle  il  a fallu  découvrir 
la  précédente,  comporte,  dans  son  encadrement  en  trilobé  une  multitude  d’éléments 
distribués  en  des  lobes  secondaires  : le  Christ  sur  un  trône,  des  anges  porte-flambeaux, 
des  anges  thuriféraires,  les  quatre  symboles  évangéliques  ou  tétramorplies.  Vers  le  bas, 
à droite,  figurent  encore  deux  personnages  nimbés,  en  prière,  sous  une  arcature 
surmontée  de  châsses  ornées,  elles-mêmes,  de  bustes  couronnés.  Si  ingénieux  que  cet 
agencement  s’accuse,  l’aspect  primitif  devait  avoir  plus  de  grandeur. 

Ce  qui  nous  rendra  toujours  profitable  l’examen  des  peintures  murales  du 
Moyen-Age,  c’est  leur  tenue  essentiellement  harmonique  et  architectonique.  Elles 
consistent  en  silhouettes  accusées  d’un  trait  vif,  sobrement  garnies  de  couleurs  et 
redessinées  en  surface  au  point  de  vue  du  détail  et  du  modelé  intérieur.  On  a,  de 
la  sorte,  à la  distance  voulue,  la  perception  la  plus  franche  des  formes,  des  attitudes, 
des  mouvements  significatifs  sur  la  paroi  décorée,  et,  d’elle- même,  la  tonalité 
maîtresse  se  constitue  devant  le  regard.  A Yron,  les  tons  ont  en  grande  partie  disparu; 
mais  toute  l’expression  graphique  survit,  et  les  traces  de  coloration,  le  rouge,  le  bleu, 
le  vert,  le  jaune,  le  brun,  réalisent  un  bel  accord  soutenu  et  vigoureux,  réellement 
fait  pour  accompagner  l’architecture.  On  voudra  bien  noter  que  le  plus  grand  de  nos 
décorateurs,  M.  Puvis  de  Chavannes,  n’a  pas  craint,  avec  des  moyens  nouveaux,  de 
revenir  à ces  principes  aussi  judicieux  qu’anciens.  Ses  amples  compositions  ne  sont 
pas  traitées  comme  des  tableaux  : elles  se  définissent  par  un  travail  de  dessin  très 
apparent,  nerveuse  armature  comparable  aux  linéaments  de  plomb  du  vitrail  et  sur 
laquelle  jouent,  en  une  belle  simplicité,  les  combinaisons  polychromes. 

Soyons  reconnaissants  aux  artistes,  tels  que  MM.  Ypermann,  Marcel  Ilouillard, 
Guédy,  Chapelain  de  Caubeyres  et  leurs  pareils,  qui  transcrivent  patiemment  pour 
nous  les  œuvres  ancestrales.  Ils  n’auront  pas  aidé  seulement  à faire  connaître  et  à 
classer  les  peintures  médiévales;  ils  permettront  d’en  tirer  le  précieux  enseignement. 

Je  voudrais,  pour  témoigner  de  la  diversité  des  envois,  m'arrêter,  à présent,  au 
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relevé  d'un  carrelage  en  faïence  émaillée  de  la  Renaissance,  exposé  par  M.  Charles 
Chauvet.  Ce  pavement  historié,  qui  existe  au  château  de  Polisy,  dans  l'Aube,  fut 
exécuté  l’an  i5q5  pour  le  cardinal  François  de  Dinteville.  Il  comprend  une  série 
d’éléments  symétriquement  groupés  et  formant  un  grand  motif  répété.  Qu'on  imagine 
de  grandes  croix  bleues,  encadrées  de  cordeiettes  et  d’entrelacs,  jaunes  sur  fond  blanc  et 
flanquées  de  rosaces,  contournées  de  quatre  médaillons  hexagones  contenant  des  emblèmes, 
des  insignes,  des  pièces  d’armoirie  et  des  pièces  d’armure.  Un  médaillon  octogone, 
portant  au  centre  une  petite  scène  sacrée  en  camaïeu  jaune,  sépare  entre  elles  les 
répétitions  de  ce  groupe  motivai.  Les  thèmes  ornementaux  sont  nombreux:  la  mitre, 
la  crosse,  le  calice,  le  gantelet,  la  cuirasse,  le  cuissard,  l’étrier,  le  mousqueton,  l are  et 
les  flèches  illustrent  les  cartouches  à six  côtés  autour  des  croix;  des  tresses  jaunes, 
des  flots  bleus  se  disposent  en  lignes  encadrantes.  Les  couleurs  qui  dominent  sont  le 
bleu,  le  jaune,  le  noir  et  le  blanc.  Personne  ne  prétendra  que  le  carrelage  est  pauvre  : 
il  est  riche,  à coup  sûr,  et  cherché  en  variété.  Malheureusement,  la  froideur  de  son 
effet  nous  frappe.  Le  champ  paraît  trop  vide  et  les  motifs  trop  espacés,  chacun  tirant 
à soi  sur  le  fond.  Les  oppositions  sont  trop  voyantes.  De  semblables  arrangements 
convenaient  sans  doute  à des  appartements  du  xvie  siècle,  de  style  italo-classique. 
J’estimerais  plus  sage,  aujourd'hui,  de  se  rapprocher  des  vieux  pavements  à la  française 
sans  tant  d’apparat.  Nos  aïeux  des  époques  romane  et  gothique  en  ont  façonné  en 
quantité  — depuis  le  type  des  carreaux  historiés,  gravés  en  creux  et  remplis  de  plomb 
coulé  ou  de  mastic  noir,  jusqu’au  type  des  carreaux  de  Bourgogne  à motif  héraldique 
ou  stylisé,  ou  à semis.  La  France  en  est  toute  couverte.  Un  curieux,  qui  s’éprendrait 
de  cette  branche  de  la  production,  ne  dessinerait  ni  ne  peindrait  en  vain  ce  qui  nous 
reste  des  vieux  modes  français  de  décorer  le  sol.  A feuilleter  un  recueil  de  cet  ordre, 
les  artistes  industriels  prendraient  le  sentiment  de  ce  qu’ils  peuvent  tenter,  en  dehors 
de  l’esprit  de  copie,  par  l'observation  des  formes  organiques  et  le  sens  réveillé  d’un 
ornemanisme  discipliné,  mais  foisonnant. 

Toutes  les  fois  qu’on  demandera  des  conseils  au  Moyen-Age,  d’une  bonne  volonté, 
claire  et  résolue  à se  manifester,  on  aura  de  lui  des  réponses  pratiques  et  des  inspi- 
rations d'authentique  nationalité.  Le  Moyen-Age  est  la  période  où  les  hommes  ont  osé 
le  plus  et  le  mieux  être  de  leur  pays,  de  leur  race  et  de  leur  temps. 

(A  suivre.)  L.  de  FOURCAUD. 


MHS  ENVOIS  AU  SALON 


Mon  cher  Victor  Champier, 


Nancy,  le  29  avril  1898. 


Sully-Prudhomme,  Valmore,  Banville  font  les  réponses, 
et  nous  les  vitrifions  : 


Vous  me  demandez  ce  que  j’envoie  au  Salon  de  Paris.  — Des  points  d'interrogation,  des 

points  d’exclamation,  des  appels,  et  mon  très  humble 
témoignage  que,  dans  l’art  comme  dans  la  vie,  la  vérité 
est  la  meilleure  et  la  lumière  la  plus  belle.  Oui,  matières, 
formes,  coloris,  décors  véridiques,  sont  issus  de  la  contem- 
plation des  réalités  de  la  nature,  merveilleuse  évocatrice  des 
choses  qu’on  ne  voit  pas,  ces  certitudes.  Des  processus,  des 
métiers  neufs  sont  nés,  chez  moi,  de  nouveaux  besoins  d’ex- 
primer. Ce  sont,  après  la 
ciselure,  après  l’eau-forte 
et  l’émail:  la  marqueterie 
sur  verre,  le  cristal  broché, 
le  cristal  intarsié.  Ce  sont 
des  calices-fleurs,  avides 
d’air  et  de  jour;  c’est  une 
florule  anthologique  aussi. 

Je  maintiens,  en  effet, 
qu’on  le  raille  ou  non, 
mon  mode  d’appliquer,  — 
comme  les  architectes  du 
Moyen-Age, qui  bâtissaient 
sur  de  la  foi  et  sur  des 
idées,  — d’appliquer,  dis- 
je,  des  textes  à mes  vases 
et  d’édifier  mes  verres  et 
mes  acheteurs  par  des  Ecri- 
tures. Pourquoi  dénier  au 
décorateur  le  libretto  dont 
Marqueterie  sous  verre.  je  compositeur  de  musique 

peut  s'inspirer  sans  con- 
teste? Les  cloches  qui  ne  portent  point  des  paroles 
belles  et  graves,  et  ne  font  rien  vibrer  par  les  ondes 
sonores  jusqu’aux  âmes,  ne  sont  que  des  sonnettes  trop 
grosses. 

Les  vibrations  de  mes  verres,  c'est,  d’abord,  l’invocation 
d’Emile  Hinzelin  aux  colchiques  de  nos  prés,  l’automne: 

Veilleuses!...  que  veillez-vous? 


r-i. 


Quoique  tu  sommeilles..., 


Marqueterie  sur  verre. 


dit  Hugo  à la  Fleur  d'opium.  Pourtant,  «il  faut  si  peu  de  chose,  — répond  le  Sajran 
printanier,  — il  faut  si  peu  de  chose,  pour  réveiller  les  anges  endormis...  » Sentez-vous  que 
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cette  pensée  du  «Trésor  des  humbles»  explique  le  travail  passionné  du  verre,  son  esthé- 
tique, son  tendre  optimisme  durant  les  jours  amers  et  pendant  les  calamités? De  l’Art? 

De  la  beauté?  Des  fleurs?  Pourquoi  (aire?... 

Pour  adoucir  les  hommes, 


Cristaux  marquetés  sur  patine  et  brochage. 

répond  ï Anéantie  Sylvie,  ou  plutôt  Sully-Prudhomme.  Et  l'Anemone  nemorosa  insiste 
avec  Maeterlink  : 

Il  ne  faut  pas  avoir  peur  d’en  semer  par  les  routes. 

Certes,  je  déteste  jes  idiotes  batailles  dç  fleurs;  j’hésite  même  à sacrifier  la  fleur  à l’agré- 
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ment,  à l'étude.  Aujourd’hui,  il  faut  les  jeter  sous  les  pieds  des  barbares  et  des  païens!  Il 
faut  répandre  la  grâce  touchante  de  leur  mort  sur  les  objets  les  plus  modestes.  Qu’importe  si 
des  centaines  de  jolis  brins  de  vie  agonisent  dans  la  poussière  sous  les  bêtes  et  les  fauves, 


Vcrrcs_marquetés,  à fonds  broches  et  patines. 

pourvu  qu’un  unique  passant,  dans  ces  foules  déshéritées  des  sentiers  fleuris,  rapporte  une 
fleur  à sa  maison!  Qu’importe  la  peine,  qu’importe  l'écrasement  des  pétales  par  milliers,  si 
un  de  ces  cœurs  durs  s’apitoye  assez,  un  instant,  à propos  d’une  rose  jetée  il  terre,  pour  se 
baisser  malgré  la  fatigue  et  le  dégoût  des  choses  tombées! 

Une  belle  chose  ne  meurt  pas  sans  avoir  purifié  quelque  chose ; ainsi  parle  le  même 
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Maeterlink,  qui  croit  à la  vertu  magique  de  la  beauté,  cet  élément  si  propre  à faire  de  la 
chaleur  et  de  la  bonté. 

Tel  est  le  langage  bien  naïf  du  Crocus  hivernal  et  du  Colchique  des  Alpes;  voilà  ce  que 
disent  la  Solanée,  l 'Iris  de  la  Passion  et  l'Iris  de  la  Pentecôte.  L’Ancolie  ne  cèle  rien  de 
son  deuil  : 

Tristesse,  sois  mon  diadème  i ! 

Le  bouleau,  dans  « le  charme  attristant  du  jour  qui  baisse le  lépidoptère,  l’alouette, 
l’étoile,  expriment  l’accord  de  la  nature  tout’entière  avec  les  poètes,  ces 'grands  consciencieux, 
dans  leurs  affirmations  : 

Vous  savez  bien  que  j’ai  des  ailes, 

O vérités!... 

proclame  encore  Hugo. 

Moi,  je  n’alourdis  pas  mon  vol  de  haine, 

proteste  Valmore. 

Nous  monterons  enfin  vers  la  lumière, 

certifie  Banville. 

Cependant,  le  Figuier  laisse  rouler  des  pleurs  humains  le  long  d’un  calice  exalté  : 

Car  tous  les  hommes  sont  les  fils  d’un  même  Père; 

Ils  sont  la  même  larme  et  sortent  du  même  œil. 

Qui  dit  cette  parole  suspecte? — Un  oublié,  Hugo.  Et  sur  sa  coupe,  dans  nos  chaleureux 
onyx  de  verriers,  j’ai  sculpté  avec  piété  et  douleur  le  signe  auguste  d’un  plus  oublié  encore, 
et  qui  souffrit  et  mourut  pour  avoir  promis  qu’«  heureux  seront  ceux  qui  ont  faim  et  soif  de 
justice,  parce  qu’ils  seront  rassasiés  ». 

Voilà,  mon  cher  ami,  pourquoi  j’ai  tiré  ces  vases  à plusieurs  exemplaires , et  pour  quelle 
communion  a été  fait  ce  verre  à boire,  gigantesque  et  profond  autant  que  possible. 

Émile  GALLE. 


NOTE  DE  LA  RÉDACTION 


Émile  Gallé,  on  le  voit  par  les  lignes  qui  précèdent,  ne  veut  pas  que  les  décorateurs  des 
objets  mobiliers  de  ce  temps  apparaissent  comme  des  déracinés  de  la  vie  ambiante,  comme 
des  êtres  qui  n’ont  pas  eu  de  vie  intérieure.  Il  n’admet  pas  que  la  production  décorative 
d'une  époque  telle  que  la  nôtre  puisse  sembler  à nos  descendants  avoir  été  émise  dans  une 
autre  planète,  dans  on  ne  sait  quel  état  de  mol  et  fade  nirvana,  d’égoïste  abstraction  des 
réalités,  joies  et  peines  auxquelles  l’artiste  ne  saurait  prétendre  demeurer  étranger,  sous 
peine  d’œuvrer  dans  le  vide,  à des  choses  qui,  faute  d’un  peu  d’humanité,  n’existent  point 
et  ne  pourront  subsister. 

Absolument  d’accord  avec  lui,  nous  comprenons  qu’il  ait,  dans  sa  réponse  à notre 
question,  sacrifié  à sa  chère  compréhension  de  la  mission  idéaliste  du  décor  le  souci 
moindre  de  décrire  les  techniques  qu’il  a imaginées  comme  moyens  neufs  d’expression. 
Voici  tout  au  moins  ce  que  nous  pouvons  en  dire  : dans  les  vases  reproduits  en  ces 
pages  et  présentés  à la  Société  nationale  des  Beaux-Arts,  les  nouvelles  pâtes  cristallines  de 

1.  Hugo,  Châtiments. 

2.  Chai  les  Guépin. 


148 


REVUE  DSS  ARTS  DÉCORATIFS 


Gillé  se  montrent  tantôt,  suivant  ses  expressions,  brochées  et  pareilles  à de  légers  tissus, 
tantôt  marquetées  à la  manière  de  ses  ébénisteries,  cette  fois  par  insertion  à chaud  des 
pièces  du  décor  dans  l'épaisseur  du  cristal  en  fusion.  C’est  une  ornementation  puissante 
et  délicate  en  même  temps.  Il  y a là  des  innovations  fécondes  en  surprises,  telle  que  la 
patine  du  verre,  floraison  pour  l'œil,  caresse  attiédie  pour  le  toucher;  le  brochage,  qui 
voile  de  tulles  et  de  gazes  vaporeuses  l’éclat  dur  des  cristaux;  les  verres  mosaïqués,  marquetés 
sous  glaçure,  Yintorsia,  art  tour  à tour  barbare  ou  léger  comme  le  parenchyme  d’un  pétale 
de  fleurs.  Des  épanouissements  de  décors  montent  des  parois  internes  et  du  fond  d’horizon 
pour  fleurir  à l’épiderme  des  vases,  floraisons  qui  n’ont  besoin  d’aucune  retouche,  ou  bien 
deviennent  motifs  à des  finitions  exquises,  tantôt  intimes  sous-entendues,  tantôt  morceaux 
toujours  dans  une  matière  lumineuse,  sous  des  formes  renouvelées  par  l’étude  de  la  nature, 
sous  des  coloris  et  des  reflets  poétiques,  une  technique  entièrement  renouvelée;  mais  elle 
n’est,  pour  l’artiste,  que  la  très  humble  servante  d’un  idéal  de  justice,  de  vérité  dans  la  vie 
et  dans  l’Art,  d’un  plaidoyer  pour  l’amour. 

Cette  nouvelle  production  française  est  due  à des  recherches  de  laboratoire  menées  par 
Gallé,  depuis  plusieurs  années,  avec  tout  le  mystère  possible.  Les  amateurs  ne  seront  pas 
lâchés  d’apprendre  que  les  procédés  matériels  de  ces  métiers  récents,  marqueteries  sur  et  sous 
verres,  cristaux  patinés,  brochés,  i n tarsiés,  ont  été  brevetés  soigneusement  par  leur  inventeur. 

Cet  art  pourra  donc  se  développer  quelque  temps,  sous  le  couvert  de  la  loi,  sans  être 
prématurément  déconsidéré  par  des  imitations  maladroites.  Il  était  bon  aussi  que  ces 
inventions  aient  pris  date  officiellement  et  incontestablement  dans  l’histoire  du  verre  et  du 
cristal  artistiques  au  xix®  siècle,  à l’acquit  de  la  France. 

Victor  CHAMPIER. 


Cristal  marqueté  de  métal  à émail  translucide. 
Cristal  orné  de  marqueteries  ciselées. 
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L’ÉCHARPE  EN  BLONDE  POLYCHROME 


OFFERTE  A 


L’IMPÉRATRICE  DE  RUSSIE 


stre  des  affaires  étrangères,  M.  Hanotaux,  toujours  attentif 
ir  les  bonnes  relations  qui  existent  entre  la  France  et  la  Cour 
, a pensé  qu’un  objet  fait  spécialement  pour  la  czarine  lui  serait 
ble  que  les  porcelaines  de  Sèvres  ou  les  tapisseries  de  Beauvais 
>nt  elle  a déjà  reçu  de  nombreux  spécimens, 
y a quelques  mois,  dans  l’Exposition  des  Six  qui  eut  lieu  à la 
Galerie  des  Artistes  modernes,  rue  Caumartin,  des  essais  de 
blondes  polychromes  présentés  par  le  peintre  Félix  Aubert. 
Impressionné  sans  doute  par  les  guipures  russes,  où  s’em- 
ploient des  fils  bleus,  rouges  et  jaunes,  M.  Hanotaux  pensa 
qu’une  écharpe  en  blonde  de  diverses  couleurs  plairait  à la 
souveraine  qui  s’était  montrée  si  gracieuse  pour  nous  lors  de 
son  récent  voyage  à Paris.  Il  en  donna  donc  la  commande 
à M.  Aubert,  et  l’objet  terminé  vient  d être  exposé  rue  Caumartin. 

C’est  une  écharpe  de  trois  mètres  de  long  sur  quatre-vingts  centimètres  de  large.  M.  Aubert 
a remis  son  dessin  pour  l’exécuter  à un  de  nos  meilleurs  fabricants  de  Normandie,  M.  Robert 
de  Courseulles.  Sur  un  fond  de  réseau  en  soie  blanche  s’enlèvent  en  satiné  mat,  comme  motifs 
principaux,  de  grandes  couronnes,  les  unes  en  roses  roses,  les  autres  en  roses  jaunes.  Des 
branches  de  feuillages,  en  grillé  vert  pâle,  relient  les  couronnes  entre  elles. 

La  bordure  est  composée  d'une  fleur  différente  qui,  dans  un  mouvement  un  peu  large, 
vient  couper  une  tige  courante  pour  s’épanouir  vers  le  picot. 

Le  centre  de  l'écharpe,  au-dessus  des  couronnes  de  roses,  est  garni  de  deux  rangées  de 
fleurs  de  lys  au  naturel,  sans  tiges,  terminées  par  une  sorte  de  culot  vert  en  forme  de 
croissant  : c'est  la  partie  la  moins  bien  combinée. 

Aux  quatre  angles  de  l’écharpe  sont  les  chiffres  de  la  czarine  surmontés  de  la  couronne 
impériale. 

L’ensemble  est  un  peu  lourd  pour  un  objet  de  toilette  féminine;  on  sent  que  M.  Aubert 
s’est  plutôt  exercé  jusqu’à  présent  aux  tentures  murales'.  Mais  je  ne  voudrais  pas  le 
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décourager  de  s’intéresser  à la  dentelle.  C’est  une  industrie  éminemment  artistique  et  il  est 
bien  à désirer  que  d’autres  artistes  entrent  dans  la  voie  qui  a tenté  M.  Aubert. 

Faut-il  discuter  la  question  de  polychromie  qu’on  a,  un  peu  à la  légère,  appelée  une 
nouvelle  invention?  Nous  en  avons  tous  essayé  depuis  bien  des  années,  et  je  rappellerai 
qu’à  l’Exposition  de  1867,  la  maison  Loiseau  avait  toute  une  vitrine  de  blondes  en  couleur 
dont  une  garniture  à pensées  violettes  ornées  de  cœurs  jaunes  eut  quelque  succès  la  saison 
suivante.  Autant  la  polychromie  est  heureusement  employée  en  broderie,  la  broderie  faisant 
corps  avec  le  tissu  qu’elle  orne,  autant  la  dentelle,  dont  la  transparence  est  une  des  fonctions 
essentielles,  doit  faire  valoir  par  la  neutralité  de  ses  nuances  les  fonds  d'étoffes  variées  de 
couleur  qu’elle  est  appelée  à garnir. 

On  doit,  dans  tous  les  cas,  savoir  gré  au  ministre,  M,  Hanotaux,  et  à l’artiste,  M.  Aubert, 
d’avoir  fait  rentrer  la  dentelle  française  parmi  les  objets  qu’il  est  d’usage  d’employer  pour  les 
cadeaux  aux  souverains;  c’est  reprendre  une  des  meilleures  traditions  du  ministre  Colbert, 
le  grand  protecteur  des  « Points  de  France  ». 

Eun.  LEFÉBL’RE. 


Balcon  aux  Iris  (Ier  étage). 


LE  NOUVEAU  MUSÉUM 

DU  JARDIN  DES  PLANTES 


Rampe  aux  Iris 
(2e  étage). 


On  a inauguré,  en  ce  dernier  mois  de 
mai,  les  nouveaux  bâtiments  du  Muséum 
au  Jardin  des  Plantes,  élevés  pour  réunir 
dans  la  même  enceinte  les  inappréciables 
richesses  de  nos  collections  d’histoire 
naturelle,  jusqu’ici  éparses  çà  et  là  dans 
divers  locaux  qui  rendaient  impossibles 
une  étude  complète  et  une  vue  d’ensemble. 
On  a donné,  enfin,  à ces  collections,  dans 
une  construction  digne  d'elles,  une  distri- 
bution logique,  qui  rend  singulièrement 
intéressante  une  promenade  dans  ces  trois 
étages  de  galeries,  installées  avec  une 
remarquable  intelligence  et  si  admira- 
blement éclairées,  que  pas  un  détail  ne 
saurait  échapper  à l’attention  du  visiteur. 

L’aspect  du  monument,  qui  se  profile 
au  milieu  des  verdures,  du  côté  de  la  rue 
de  Buffon,  est  grandiose  et  imposant,  avec  le 
parti  pris  des  bandes  rouges,  d’un  rouge  uni 
se  développant  sur  sa  façade,  au  milieu  desquelles 
éclate,  avec  une  hardiesse  heureuse,  la  blancheur 
des  corniches  de  pierre  et  des  bas-reliefs  de  marbre, 
entremêlés  çà  et  là,  des  motifs  de  décor  où  le  bronze 
apporte  sa  note  puissante,  à la  fois  riche  et  sévère. 

M.  Dutert,  l’architecte  du  Muséum,  à qui  nous  devons 
déjà  la  grandiose  Galerie  des  Machines,  où  trône  aujourd’hui 
l’exposition  des  deux  Salons,  a donné  ici  une  nouvelle  preuve 
de  son  talent  si  personnel.  La  décoration  architecturale  conçue 
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par  lui,  exécutée  sous  sa  surveillance,  emprunte  ses  motifs  aux  règnes  animal  et  végétal, 
en  se  dégageant  énergiquement  des  traditions  surannées  de  l’école. 


Balcon  aux  Iris  (2“  étage). 


J’aime  à citer,  comme  un  exemple  caractéristique  de  sa  manière,  malgré  les  réserves 
qu’on  peut  faire,  la  porte  principale  avec  sa  robuste  arcade  en  plein  cintre,  sa  bordure  de 
feuilles  de  palmier,  son  bandeau  de  coquilles  Saint-Jacques,  ses  chapiteaux  couronnés  de 


Balcon  Iris  et  Fougères. 


lions.  Elle  a été  décorée  par  M.  Gardet,  d'un  admirable  gypaète  enlevant  un  agneau,  qui 
prend  son  essor  entre  la  porte  du  rez-de-chaussée  et  la  grande  baie  de  la  bibliothèque,  et 
cjui  remplit  ainsi  la  nudité  d’un  trop  vaste  espace. 
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Ce  n’est  pas  un  article,  c’est  un  volume  qu’il  faudrait  consacrer  à la  décoration 
sculpturale  du  Muséum  si  l’on  voulait  en  faire  connaître  les  splendeurs  avec  les  détails 
qu’elles  méritent.  Je  ne  puis  que  signaler,  au  vol  d'une  plume  trop  rapide,  de  M.  Frémiet, 
le  gorille  étranglant  un  homme,  qui  se  trouve  dans  le  vestibule;  les  Trois  Règnes  de  la 


Ent;ée  principale  des  nouvelles  galeries  du  Muséum,  au  Jardin'des  Plantes. 

Nature,  de  M.  Allar,  en  haut  du  pavillon  d’entrée;  sur  la  façade  du  jardin,  deux  grands 
reliefs  en  bronze,  le  Dressage  du  cheval,  par  M.  Marqueste,  et  la  Chasse  au  crocodile,  de 
M.  Barreau,  s’enlevant  sur  un  fond  d’or,  pour  nous  réjouir  par  une  touche  à la  fois 
magnifique  et  gaie;  à la  même  hauteur,  une  série  de  bas-reliefs  de  marbre  nous  montre 
tour  à tour  un  loup,  de  Gauquié;  un  sanglier,  de  Tony  Noël;  un  singe,  de  Fagel;  des 
antilopes,  de  Bayard  de  la  Vingtrie;  une  famille  de  rennes,  de  Maniglier;  les  chiens  du 
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Saint-Bernard,  d’Hector  Lemaire;  des  tigres,  de  Lanson;  des  chiens  avec  des  loups,  de 
Carlier.  On  verra  bientôt  un  autre  bas-relief,  la  Chasse  attx  aigles,  de  M.  Coutan,  qui  n’est 
point  tout  à fait  achevé  et  ne  prendra  sa  place  que  dans  quelque  temps. 

Tous  ces  motifs  d’ornementation,  admirablement  appropriés  au  monument  qu’ils 

décorent,  sont  largement  traités  par  des  mains 
sûres  d'elles-mêmes,  qui  savent  interpréter  et 
idéaliser  la  Nature,  sans  se  condamnera  la  copier 
servilement. 

Je  me  reprocherais  de  passer  sous  silence  toute 
une  série  d’oiseaux  de  proie,  admirablement  trai- 
tés, avec  une  justesse  de  mouvement  où  je  retrouve 
l'accent  même  et  l’illusion  de  la  vie,  aigles,  con- 
dors et  vautours.  Des  sauriens  et  des  crustacés, 
interprétés  librement  et  dans  un  sentiment  orne- 
mental très  voulu  et  très  juste,  forment  courbes 
sous  certaines  fenêtres,  en  leur  donnant  un 
caractère  très  pittoresque.  Toute  la  tribu  des 
petits  félins,  terreur  de  nos  basses-cours,  se  loge 
dans  des  niches  carrées,  au-dessus  des  fenêtres 
d’où  ils  semblent  guetter  leurs  victimes,  en 
aiguisant  leurs  dents  aciérées. 


La  ferronnerie  n’est  pas  moins  bien  représentée 
que  la  sculpture  au  nouveau  Muséum,  et,  dans 
les  moindres  détails  des  grilles,  des  rampes  et  des 
balcons,  nous  reconnaissons  l’unité  de  pensée 
que  M.  Dutert  a su  imprimer  à son  oeuvre 
tout  entière,  en  l’imposant  d’une  main  ferme  à 
ses  éminents  collaborateurs. 

La  grille  d’entrée  en  fer  forgé  aurait  peut- 
être  un  caractère  de  sévérité  trop  accentué,  si  des 
frondaisons  ornementales  ne  venaient  l’animer  par  leurs  silhouettes  élégantes;  la  rampe 
en  bronze  du  grand  escalier  est  charmante  avec  ses] branches  de  feuillages,  où  les  lauriers 
alternent  avec  les  chrysanthèmes  fleuris,  d'une  grâce  exquise,  très  vraie,  très  moderne,  qui 
n’emprunte  rien  au  poncif  des  modèles  académiques. 

Mais  nos  préférences  se  porteront  peut-être  plus  vivement  encore  sur  les  balcons  en 
fonte  dont  le  thème  décoratif  est  fourni  par  des  iris  et  des  fougères,  qui  nous  ont  fourni  trois 
motifs  pleins  de  charme  et  d'ingéniosité.  Ici  les  iris,  en  boutons  ou  en  fleurs  épanouies, 
s'enroulent  et  s’enlacent  avec  une  souplesse  de  mouvement  séduisante;  là  des  enroulements 
plus  larges  laissent  plus  de  légèreté  au  balcon,  tandis  qu’à  l’étage  supérieur,  les  fougères 
disparues  donnent  une  importance,  que  rien  ne  vient  diminuer,  à la  plante  royale  qui  se 
développe  en  prenant  un  caractère  éminemment  décoratif. 

La  peinture  dont  le  rôle  est  ici  plus  modeste  que  celui  de  la  sculpture,  se  borne  presque 
exclusivement  à l’ornementation  de  la  salle  des  cours  publics,  laquelle  se  trouve  tout  de 


F.  Cormon.  — Étude  pour  le  carton  des  pécheurs, 
époque  de  la  pierre  polie. 
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suite  à l'entrée  du  grand  atrium,  précédant  les  galeries  oü  sont  exposées  les  collections 
du  Muséum.  Le  travail  a été  confié  à l’homme  que  ses  études  antérieures  et  la  nature 
particulière  de  son  talent  semblaient  désigner  pour  une  pareille  œuvre,  M.  Fernand  Cornton. 

Le  très  remarquable  travail  de 
l’éminent  artiste  est  parfaitement 
approprié  à sa  destination. 

L’ensemble  grandiose,  et  d’un 
effet  vraiment  puissant,  comprend 
un  plafond  et  dix  panneaux  qui  se 
proposent  surtout  la  glorification 
allégorique  de  l’activité  humaine, 
dans  les  âges  primitifs,  qui  tiennent 
de  la  légende  encore  plus  que  de 
l’histoire,  et  l’on  peut  dire  que 
l’auteur  a dépensé  dans  cette  création 
une  remarquable  somme  d’intelli- 
gence, de  savoir  et  de  virtuosité 
artistique. 

Le  plafond,  qui  s’inspire  d’un 
sentiment  décoratif  très  juste,  groupe, 
avec  infiniment  de  goût  et  d’habileté, 
les  différents  échantillons  de  la  fa- 
mille humaine  qui  se  partagent  le 
monde. 

L’homme  primitif,  tel  qu’il  sortit 
des  mains  de  la  Nature,  avant  d’avoir 
été  perfectionné  par  la  civilisation, 
occupe  le  premier  plan  du  tableau. 

Derrière  lui,  les  races  aryennes, 
que  l’artiste  a traitées  avec  une  flat- 
teuse préférence,  s’élancent,  guidées 
par  la  Grèce,  vers  la  civilisation  et 
la  lumière.  On  devine  qu’à  ses  yeux 
ils  sont  la  fleur  la  plus  brillante  de 
la  jeune  humanité. 

A droite,  se  tiennent  les  repré- 
sentants de  la  race  sémitique,  dont 
le  rôle,  moins  éclatant  peut-être,  n’a 
pas  été  moins  important  dans  l'his- 
toire, puisque  c'est  à elle  que  nous 
F,  Cormom.  — Étude  pour  le  carton  de  l’âge  du  bronze.  devons  l’idée  fondamentale  du  mono- 
théisme, l’invention  de  l’écriture  et 
les  notions  les  plus  pures  de  la  philosophie  religieuse.  Le  peintre  a relégué,  dans  les  parties 
lointaines  et  reculées  de  son  œuvre,  les  races  jaunes  de  l’Extrême-Orient,  et  les  races 
noires  de  l'Afrique  et  de  l’Océanie,  moins  méritantes  que  la  race  blanche,  et  ces  tristes 
Peaux-Rouges  de  l'Amérique  que  l'avidité  des  Yankees  repousse  de  jour  en  jour  plus  loin 
dans  le  Far-West. 

Une  très  intéressante  série  de  dix  panneaux  complète  la  décoration  de  cette  belle  salle 
et  nous  donne  la  mesure  du  talent  d’un  maître  chez  lequel  la  fécondité  de  l'idée  est  à la 
hauteur  de  la  virtuosité  artistique  de  son  exécution. 

D’une  touche  rapide  et  toujours  sûre,  le  peintre  érudit  esquisse  les  évolutions  de 
1 humanité  à travers  les  époques  primitives.  Il  prend  plaisir  à nous  faire  voir  les  monstres 
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de  l’époque  quaternaire,  sortant  du  premier  limon  du  chaos,  et  dominés  par  la  taille 
gigantesque  du  Mégathérium  que  Cuvier  retrouva  dans  la  poussière  des  siècles  évanouis. 
Le  mammouth  colossal  et  l'ours  des  cavernes  symbolise  l'époque  tertiaire;  l’époque  de 
la  pierre  polie  nous  montre  les  dolmens  druidiques;  le  bronze  et  le  1er  sont  travaillés 
dans  un  atelier  gaulois,  non  loin  de  la  forge  nomade  d’un  hindou  voyageur. 

Nous  suivons  avec  confiance  les  traces  de  ce  guide,  toujours  sur  la  bonne  voie,  et 


Frise  des  oiseaux  de  proie  (Le  Condor). 


nous  assistons  aux  progrès  de  l'homme  primitif,  fabriquant  des  armes  et  des  outils,  puis 
sentant  s’éveiller  en  lui  les  idées  du  luxe  et  le  besoin  du  décor  et  de  l’ornementation; 
ce  sont  là  les  premières  étapes  et  les  premières  lueurs  de  la  civilisation  à son  aurore. 

Toujours  fidèle  au  sentiment  pittoresque,  qui  est  l’âme  même  de  la  peinture, 
M.  Cormon  nous  montre  les  pécheurs  arrivant  de  la  lointaine  Asie,  pour  fonder  en 
Suisse  les  stations  lacustres,  dont  les  traces,  aujourd’hui  même,  attirent  souvent 
l’attention  des  explorateurs. 

C’est  encore  la  race  asiatique  qui  fournit  à l’âge  de  bronze  la  grande  variété  des 
travailleurs  qui  fécondent  la  terre. 

Un  peu  plus  tard,  l’âge  de  fer  nous  met  en  présence  des  Gaulois,  dont  nous  voyons  les 
hordes  à demi  sauvages  s’avancer  fièrement  à la  conquête  du  monde.  Telle  est,  dans  son 
ensemble,  l’œuvre  éminente  de  M.  Cormon,  qui  complète  si  bien  la  décoration  artistique 
de  ce  Muséum  qui  a déjà  pris  sa  place  parmi  les  curiosités  et  les  attractions  du  nouveau 
Paris. 

Louis  ÉNAULT. 


U 
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marin,  un  peu  explorateur.  J’ai  eu  pour  ami  intime  un  roi  africain,  couleur 
de  ténèbres,  vêtu  de  sa  dignité  et...  d’une  plume  dans  les  cheveux...;  sa 
gourmandise  m’était  si  suspecte  que  je  n’ai  jamais  osé  m’asseoir  à sa  table 
hospitalière!  J’ai  eu  pour  camarades  de  tente,  et  de  lit,  des  serpents  frileux 
qui  s’enroulaient  autour  de  mon  cou  pendant  mon  sommeil...  eh  bien! 
cela  me  semblait  moins  terrible  qu’une  assemblée  de  Parisiennes...  non  pas, 
Mesdames,  que  je  doute  une  minute  du  gracieux  auditoire  qui  m’entoure...  je 
sais  qu’en  dépit  d’opinions  routinières,  vous  êtes  attentives,  clairvoyantes  et 
réfléchies;  je  sais  surtout,  Mesdames,  que  vous  avez  bien  voulu  venir  ici  pour 
collaborer  avec  moi  en  faveur  de  l’art  français!  et  en  faveur  de  la  cause  fémi- 
nine... Quand  un  groupe  se  cimente  sur  d’aussi  belles  données,  il  est  probable 
que  votre  indulgence  et  mon  enthousiasme  formeront  une  entente  cordiale. 

II 

Vous  savez,  Mesdames,  les  origines  de  l’art  dont  j’ai  le  plaisir  de  vous  parler  '. 

L’art  du  cuir  est  un  art  préhistorique. 

Parmi  les  fouilles  qui  permettent  de  présumer  cet  âge,  on  n’a  trouvé  aucun 
débris  de  cette  matière.  Le  plus  ancien  cuir  parvenu  jusqu’à  nos  mains  est 
celui  des  bandelettes  en  cuir,  recouvrant  les  bandelettes  en  toile  de  Byssus, 
trouvées  dans  quelques  rares  tombeaux  égyptiens,  remontant  à plus  de  trente 
siècles.  Ces  bandelettes,  en  cuir  finement  ciselé,  portent  parfois  le  sceau  des 
Pharaons,  ou  la  marque  de  la  caste  sacerdotale;  souvent,  les  momies  sont 
coiffées  de  casques  en  cuir,  chaussées  de  sandales  aux  attaches  de  cuir;  enfin, 
sur  les  fresques  des  chambres  mortuaires,  on  retrouve  des  sièges,  des  boucliers 
et  des  carquois  qui  dénotent  le  continuel  emploi  du  cuir  sous  les  Pharaons. 

Le  cuir  semble  avoir  été  jadis  une  industrie  plus  africaine  qu’asiatique.  La 
Chine,  si  raffinée  dans  ses  arts,  ne  nous  en  offre  aucun  spécimen.  Dans  l’Inde, 
le  fait  de  toucher  à un  animal  mort,  chose  impure  et  défendue  par  le  bouddhisme, 
a dû  entraver  l’art  du  cuir;  quant  à la  Bible,  les  Actes  des  Apôtres,  citant  un 
tanneur,  Simon,  chez  lequel  Pierre  se  réfugia  après  la  mort  du  Christ,  relate 
qu’il  habitait  de  l'autre  côté  de  la  mer , c’est-à-dire  sur  la  mer  de  Tyr. 

C’est  de  là  que  partaient  ces  mille  vaisseaux,  où  l’Orient  subtil,  entassant 
ses  trésors,  allait  enseigner  à l’Europe  barbare  ses  raffinements.  C’est  de 
l’Oriental,  évidemment,  que  le  Grec  apprit  à orner  les  jolies  sandales  ouvragées 
des  statues  d’Athènes;  et  c’est  de  lui  aussi  que  le  Romain  adopta,  pour  l’arme- 
ment de  ses  légions,  les  lanières,  les  fourreaux,  etc...,  etc...,  dont  on  découvre 
la  trace  dans  les  monuments  de  la  Rome  antique. 

Il  est  même  plausible  que  ce  cuir  bouilli,  dont  le  Moyen-Age  détient  encore 
le  secret  dans  les  froides  mains  de  ses  morts,  devait  avoir  une  origine  orientale, 
puisqu’il  se  préparait  en  bouillant  le  cuir  avec  des  gommes,  des  essences  et  des 
résines,  produits  orientaux,  surtout  avant  la  découverte  de  l’Amérique. 

La  formule  des  gommes,  essences,  résines  avec  lesquelles  le  cuir  était  bouilli 
et  amolli  momentanément,  la  technique  spéciale  avec  laquelle  on  procédait, 
secret  jalousement  transmis  de  maître  gainier  en  maître  gainier,  constitue  un  art 


I.  La  partie  historique  de  cette  conférence  est  extraite  du  Rapport  que  j’ai  adressé  à M.  le  Ministre  du 
Commerce  à la  suite  de  la  Mission  d'étude  sur  le  Cuir  d'art  dans  l'Allemagne  du  Nord  qui  me  fut  confié 
par  le  gouvernement  (octobre  1896). 
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disparu.  Le  cuir  bouilli  avait  atteint  pleinement  le  domaine  de  l’art  décoratif  et 
touchait  à celui  de  la  sculpture,  puisqu’on  montrait  alors  par  toute  la  France 
la  tête  de  Henri  VI,  roi  d’Angleterre,  qui,  sans  Jeanne  d’Arc,  fût  devenu  roi 
de  France,  tête  imitée  en  cuir  bouilli,  avec  une  exactitude  assez  grande  pour 
inspirer  de  l’effroi  aux  naïves  populations. 

Les  continuels  déplacements  que  les  guerres  du  Moyen-Age  entraînaient, 
de  plus,  les  fiefs  et  royaumes  éloignés  les  uns  des  autres,  donnèrent  au  cuir 
bouilli,  si  léger  et  si  solide,  ainsi  qu’à  la  gainerie,  une  grande  importance.  Point 
d’objet  précieux  qui  n’eût  sa  gaine. 

Plusieurs  de  ces  gaines  existent  dans  nos  Musées,  admirablement  ouvrées, 
avec  des  ciselures  représentant  des  dessins,  ou  des  emblèmes  appropriés  au 
contenu.  La  peinture  intervenait  aussi,  soit  par  une  teinte  uniforme,  comme  je 
l’ai  vu  au  Musée  impérial  des  Arts  et  Industries  de  Berlin,  joli  ton  rouge, 
semblable  à une  madrépore  de  corail;  soit  en  polychrome,  représentant  des 
scènes  de  l’Écriture  (Kensington  Muséum,  Londres).  — Collection  du  baron 
Le  Barbier  de  Tynant. 

Pourtant,  l’art  du  cuir  bouilli  et  de  la  gainerie,  pour  curieux  qu’il  soit,  ne 
peut  revendiquer  dans  l’historique  du  cuir  d’art  la  place  qu’y  tiennent  les  cuirs 
décoratif  ou  d’ameublement. 

Mesdames,  c’est,  à n’en  pas  douter,  l’Espagne  qui  introduisit  en  Europe  les 
cuirs  d’art  décoratif,  gaufrés,  martelés,  repoussés,  incisés,  dorés  ou  peints;  du 
moins,  ce  furent  les  Maures  qui,  en  G73,  apportèrent  avec  eux,  parmi  tant  d’arts, 
celui  du  cuir  décoratif,  qu’ils  exerçaient  sans  doute  d’après  les  traditions  que 
leur  voisinage  avec  l’Egypte  et  les  Khalifats  de  Bagdad  leur  transmettait. 

De  Cordoue,  le  goût  s’en  répandit  assez  vite  à travers  l'Espagne,  pour  qu’en 
i3‘2o,  Jaime  Ier,  roi  d’Aragon,  de  Barcelone  et  de  Montpellier,  se  crût  obligé  de 
réglementer  les  statuts  des  Guadamecileros,  statuts  où  l’on  parle  des  cuirs 
comme  d’une  industrie  des  siècles  passés. 

(Le  nom  de  Guadameciles  était  donné  en  Espagne  aux  cuirs  de  Cordoue, 
nom  d’un  village  situé  en  Andalousie,  Guadamecil,  où  furent  sans  doute  fabri- 
qués les  premiers  cuirs.  En  France  déjà,  au  xi“  siècle,  le  cuir  décoratif  était 
désigné  sous  le  nom  de  Cordouan,  indiquant  que  nul  n’en  ignorait  la  provenance.) 

On  ne  sait  pourtant  si  c’est  de  Montpellier,  de  Barcelone,  ou  de  Cordoue 
même  que  vinrent  au  nord  de  la  France  les  premiers  cuirs  d’art.  Dès  le 
xiv°  siècle,  ils  ornaient  les  palais  de  nos  rois,  et  l’inventaire  de  Charles  V en 
énumère  deux  en  i33o. 

Depuis  cette  époque  jusqu’à  la  moitié  du  xviii0  siècle,  il  est  rare  que  dans 
chaque  inventaire  de  la  Couronne,  ou  après  décès  d’un  haut  personnage,  aussi 
bien  noble  que  bourgeois,  on  ne  rencontre  la  mention  d'une  chambre  ou  de 
sièges  de  cuir  de  Cordoue. 

Mais  ce  n’est  que  plus  tard,  vers  la  moitié  du  xvi®  siècle,  que  l'industrie  du 
cuir  fut  réellement  introduite  en  France.  Dans  un  acte  notarié  de  1571,  il  est 
question  d’un  : Adam  Musnier,  doreur  sur  cuyr,  à Paris,  rue  des  Sept-  Voies. 

Le  hasard  nous  a également  conservé  le  nom  d’un  autre  artiste  en  cuirs  de 
tentures.  Il  est  mentionné  dans  les  comptes  de  dépense  de  Catherine  de  Médicis  : 
Un  Jehan  Fourcault,  doreur  sur  cuyr,  demeurant  à Paris,  hôtel  de  Neslcs. 

L’engouement  était  tel  que  l’on  préférait  aux  plus  belles  tentures  de  tapis- 
series de  laine  le  cuir  doré. 

A cette  époque,  l’industrie  du  cuir  d’art  était  très  florissante  çt  le  Parlement 
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édicta,  en  i5q4,  les  statuts  de  la  Communauté  des  doreurs  de  cuir,  garnisseurs 
et  enjoliveurs  : Le  Livre  commode,  sorte  de  répertoire  d’adresses  de  l’époque, 
nous  indique  que  la  plupart  des  doreurs  de  cuir  logeaient  faubourg  Saint-Honoré, 
faubourg  Saint-Antoine,  et  aux  environs  de  la  Bastille.  La  vogue  des  cuirs  était 
telle  que  le  même  Livre  commode,  à côté  presque  des  adresses  de  doreurs  de  cuir, 
énumère  aussi  celles  des  sieurs  Hauran  et  Cie,  qui  ont  établi  à Paris,  rue  de 
Charenton,  en  l’Hôtel  de  Gournay,  une  manufacture  de  toiles  dans  le  goût  des 
cuirs  dorés  à fleurs  dorées  et  argentées  et  à dessins  de  toutes  couleurs,  enluminées 
et  peintes  avec  soin. 

Les  cuirs  dorés  étaient  donc  tellement  répandus  qu’on  les  imitait  à fort  bon 
marché,  apparemment  pour  les  mettre  à la  portée  de  tous. 

Les  tapisseries  de  cuir  ne  pouvaient  que  raviver  la  mode  des  sièges  en  cuir. 
Comme  je  vous  l’ai  signalé,  Mesdames,  au  début  de  cet  aperçu,  les  fresques  des 
tombeaux  égyptiens  indiquent  à quel  point  ce  peuple  garnissait  de  cuir  les 
sièges,  les  pliants,  etc...  Au  Moyen-Age,  le  cuir  fut  certainement  la  matière  la 
plus  employée  à cet  effet,  non  seulement  pour  la  chaise,  mais  aussi  pour  le 
carreau  (coussin)  dont  on  faisait  grand  usage  et  dont  l’origine  venait  sûrement 
d’Orient.  Ici  encore  ce  sont  les  inventaires  qui  nous  documentent,  mais  je 
n’abuserai  pas,  Mesdames,  de  votre  patience,  je  me  bornerai  à dire  qu’outre 
Paris,  Montpellier,  Avignon,  Lyon  étaient  renommés  pour  leurs  tentures  de 
cuir;  la  Hollande  et  les  Flandres  en  importaient  beaucoup,  ainsi  que  Venise. 
Fait  curieux,  Venise,  qui  a créé  dans  le  cuir  d’art  une  branche  très  spéciale, 
celle  des  cuirs  peints,  Venise  où  on  les  travaillait,  ne  pouvait,  à cause  de 
l’extrême  rigueur  des  lois  somptuaires  du  Conseil  des  Dix,  les  vendre  à Venise 
même,  sauf  à quelques  privilégiés.  Ces  rigueurs  entravèrent  le  développement 
des  cuirs  d’art  qui,  néanmoins,  y furent  très  florissants  pendant  près  de 
trois  siècles,  du  xve  au  xviii6. 

L’importance,  en  France,  des  toiles  de  l’Inde,  vers  1750,  le  goût  du  genre 
Pompadour,  les  peintures  en  laque  blanche,  les  grisailles  qui,  de  suite,  firent 
rage,  un  peu  plus  tard  les  toiles  de  Jouy,  détrônèrent  à leur  tour  les  belles  et 
riches  tentures  de  cuir,  qui  allèrent  rejoindre  dans  la  poussière  les  tapisseries 
de  laine  qu’elles  y avaient  cinq  cents  ans  plus  tôt  reléguées.  Ni  l’époque  de 
Louis  XVI,  ni  la  Révolution,  ni  l’Empire  ne  ramenèrent  les  cuirs  d’art,  et  le 
papier  peint,  de  plus  en  plus  perfectionné,  semblait  les  avoir  chassés  des  murailles. 

Depuis,  le  cuir  d’art  languissait.  Seule,  Vienne  nous  envoyait  des  objets 
pratiques  et  gentils,  mais  dépourvus  d’esthétique;  lorsqu’il  y a une  vingtaine 
d’années,  un  renouveau  du  cuir  d’art  se  montra  à Hambourg,  puis  à Berlin; 
hautement  patronné  par  l’empereur  Guillaume  Iftr,  il  se  développa  avec  rapidité. 
Pour  des  motifs  trop  longs  à énumérer  ici,  à cette  époque,  la  France  n’entra 
pas  dans  ce  mouvement,  et  le  cuir  d’art  ne  fut  représenté  chez  nous  que  par 
quelques  artistes  qui  l’appliquaient  surtout  à la  reliure. 

Pendant  ce  temps,  l’Allemagne  entière,  la  Belgique,  l’Autriche,  l’Italie, 
l’Angleterre,  le  Danemark,  l’Espagne,  le  Mexique,  l’Australie,  la  Nouvelle- 
Galles  du  Sud  suivaient  et  s’intéressaient  à ce  renouveau. 

(A  suivre.)  Saint-André  de  LIGNEREUX. 


Le  Directeur-Gérant  : Victor  Ciiampier. 


Bordeaux.  — lmp.  G.  Gounouu.hou.  — G.  Chapon,  directeur.  — Rue  Guiraude,  1 1. 
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PUVIS  DE  CHAVANNES  : peinture  destinée  au  panthéon 

« Geneviève,  dans  sa  pieuse  sollicitude,  veille  sur  la  ville  endormie  » 
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(2e  article1) 


LA  SCULPTURE 

’ai  eu  la  curiosité  de  demander,  isolément,  à trois  hommes 
d’un  esprit  élevé,  mais  d’une  culture  différente  et  sans  aucune 
attache  au  monde  des  arts,  ayant  visité  plusieurs  fois  les  deux 
Salons,  ce  qu’ils  avaient  retenu  des  envois  des  sculpteurs. 
Tous  trois  m’ont  cité  les  mêmes  œuvres,  en  se  fondant  plutôt 
sur  le  souvenir  des  sujets  ou  sur  des  particularités  purement 
accessoires  que  sur  des  faits  esthétiques.  Sollicités  par  moi  de 
mettre  un  peu  d’ordre  dans  leurs  impressions,  leur  grand 
embarras  m’est  apparu.  Ils  avaient  vu  beaucoup  de  nymphes, 
pas  mal  de  sylvains,  des  femmes  nues  endormies,  des  couples 
enlacés,  des  sources,  des  laboureurs  et  des  faucheurs  à l’état  héroïque  et  quelques 
figures  habillées  plus  ou  moins  vraies,  plus  ou  moins  conventionnelles,  et,  de  cette 
production  surabondante,  rien  ne  ressortait,  pour  eux,  qu'une  courante  facilité 
de  main.  En  second  lieu,  des  monuments  à la  mémoire  d’hommes  illustres,  ou 
réputés  tels,  avaient  attiré  leurs  regards  sans  laisser  une  trace  sensible  en  leur 
pensée.  Les  statues  de  place  publique  leur  restaient  comme  des  visions  indistinctes, 
à l’exception  du  Cardinal  Lavigerie , de  M.  Falguière,  dont  le  geste  leur  semblait 
beau,  et  du  Balzac,  de  M.  Rodin,  dont  l’étrangeté  les  avait  surpris.  L’un,  qui  est 
ingénieur,  en  recherche  d’une  idée  de  fontaine  monumentale,  déplorait  la  pauvreté  des 
inventions  en  ce  genre.  Le  second,  qui  est  architecte,  faisait  remarquer  à quel  point 


i.  Voyez  la  Revue  des  Arts  décoratifs,  XV1U,  p.  29. 
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les  sculpteurs  se  désintéressent  ou  sont  ignorants  des  conditions  générales  de  la  pers- 
pective pour  les  œuvres  de  plein  air,  destinées  à faire  partie  intégrante  d’un  décor. 
Le  troisième,  littérateur  affiné,  avait  noté  que  la  plupart  des  compositions  funéraires 
se  rattachent  au  type  exploité  par  Chapu  et  par  M.  Mercié  et  fort  en  train  de  se  bana- 
liser d’une  allégorie  de  la  Jeunesse,  de  la  Douleur  ou  de  la  Méditation , émergeant 
en  haut  relief  d’un  gros  bloc  surmonté  d’un  buste  ou  marqué  d’un  médaillon,  et  il 
ajoutait,  judicieusement,  que  ces  commémorations  poétiques  trouvent  leur  place  à 
aussi  bon  titre  dans  un  jardin  public  que  dans  un  cimetière.  Au  bref,  mes  trois  inter- 
locuteurs, séparément  interrogés  et  pressés  de  questions,  n’arrivaient  pas  à dégager  de 
la  double  exposition  un  idéal  cohérent,  une  conception  centrale.  Ils  reconnaissaient 
l’habileté  technique  et,  surtout  (le  mot  revenait  constamment  sur  leurs  lèvres),  la 
facilité  des  talents;  ils  sentaient  la  foncière  médiocrité  d’une  esthétique  issue  de 
l’observation  toute  superficielle  de  la  nature;  ils  s’expliquaient  la  faiblesse  de  leurs 
imaginations,  insuffisamment  nourries  du  sentiment  de  la  vie  profonde  et  presque 
toujours  à mi-chemin  entre  la  vérité  et  la  formule;  ils  comprenaient  l'inconsistance  de 
la  facture  elle-même,  élégante,  souple,  aisée,  flatteuse  à l'œil,  rarement  poussée  à une 
franche  précision.  S’ils  eussent  osé  conclure,  leur  conclusion  se  fut  résumée  ainsi  : 
« L’École  de  statuaire  française  a des  qualités  précieuses  et  pas  de  principe  net.  Et, 
parce  qu’elle  n’a  pas  de  principe,  elle  se  débat  dans  la  confusion;  elle  est  dupe  de 
ses  pratiques;  elle  se  prive  de  la  force  intacte  qui  sommeille  en  elle.  » Par  malheur, 
rien  n’est  plus  exact. 

Cela  n'empêche  pas,  je  le  sais  bien,  des  chefs-d’œuvre  d'éclore  par  intervalles,  et 
plus  fréquents  chez  nous,  qu’ailleurs.  C’est  assez  pour  assurer  à l’apport  sculptural  de 
notre  fin  de  siècle  l’attention  de  l’avenir;  ce  n’est  pas  assez  pour  satisfaire  notre 
conscience.  Les  années  qui  s’écoulent  sont  le  crible  où  passent  les  hommes  et  les 
œuvres.  Il  finit  par  ne  rester,  au  fond,  que  les  éléments  significatifs.  Tout  l’ordinaire 
est  oublié,  émietté,  détruit,  à l'exception  de  quelques  bribes  résistantes  qu’on  retrouvera 
plus  tard  parmi  les  décombres.  Nous  ne  saurions,  pourtant,  nous  borner  à compter  sur 
les  sélections  futures  et  contempler,  d’une  complaisante  indifférence,  l’amas  des  quoti- 
diens produits,  justement  sous  le  prétexte  que  la  postérité  tera  son  choix.  Nous  est-il 
prouvé  que  nous  ne  tirons  pas  de  nos  facultés  tout  ce  qu’elles  ont  de  richesse,  le  devoir 
nous  incombe  de  poursuivre  sans  nous  lasser  la  cause  du  mal.  Cette  cause  nous  est 
connue  : elle  gît  dans  un  enseignement  émancipé  seulement  dans  la  forme  et,  par  le 
fond,  conventionnel,  qui  confine  les  élèves  aux  quatre  murs  de  leur  atelier  tapissé  de 
moulages,  au  lieu  de  les  inciter  à sortir,  à ouvrir  leurs  yeux  et  leur  cerveau  à la  vie 
vivante.  Celui-là  sait  concevoir  d'original  qui  sait  voir  le  réel  et  penser  d'après  le  vif. 
Les  autres  évoluent  entre  les  redites  et  les  extravagances,  les  traditions  et  les  antitradi- 
tions. La  réalité  fournit  les  éléments  du  déjà  fait;  mais  elle  fournit  aussi  les  éléments 
de  ce  qui  reste  à faire  et  qu’elle  est  unique  à posséder.  Sans  elle,  les  erreurs  se  rami- 
fient, même  en  se  combattant.  En  elle  est  le  redressement,  et  d’elle  jaillit  le  progrès. 
Et  quelle  folie  de  n'admettre  pour  réalité  qu’un  misérable  être  humain  campé  sur 
une  table  à modèle  et  réduit  à la  fonction  de  pièce  anatomique! 

On  observe  que  le  nombre  des  petites  statues  ou  des  statuettes  d’appartement 
s’accroît  d’année  en  année  et  plus  d'un  s’en  afflige.  Je  m'affligerais  plutôt  à cette  cons- 
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tatation  que  nos  imagiers  font  petit  même  lorsqu’ils  font  colossal.  N’ayant  appris  ni 
à puiser  aux  sources  vives  ni  à concentrer  leurs  réflexions,  ils  ne  lient  point  leur  art 
aux  choses  particulières,  mystérieusement  ou  explicitement  expressives,  émues  autour 
d’eux.  Ils  n’ont  ni  le  sens  d'intimité  ni  le  sens  de  grandeur.  Leurs  vues  idéalistes  sont 
toutes  de  ressouvenance;  leurs  vues  réalistes  sont  généralement  mesquines,  quelquefois 
anarchiques,  toujours  incomplètes.  Pas  plus  qu'ils  n’ont  la  claire  pénétration  de  l’homme 
mobile,  traduisant  en  ses  gestes,  en  ses  actions,  en  ses  groupements  toujours  divers,  ce 
qu’il  porte  en  lui  d’immuable,  ils  n’ont  l’intelligence  des  amples  dispositions  monu- 
mentales. La  même  pédagogie  qui  les  détourne  de  la  libre  étude  de  l'existence,  les 
jette  en  dehors  des  préoccupations  de  l’architecture.  Des  cours  spéciaux  ont  pu  être 
créés  à leur  intention  où  les  rôles  comparés  de  l’architectonie,  de  la  peinture  et  de  la 
sculpture  sont  exposés  : ils  les  désertent.  Tout  ce  qui  les  guiderait  vers  la  logique 
et  les  aiderait  à penser  leur  est,  railleusement,  dénoncé  comme  inutile  ou  funeste. 
Qu’ont-ils  besoin,  d'après  leurs  autorités  dirigeantes,  de  s’inquiéter  d’autre  chose  que 
de  «leur  art»,  — c’est-à-dire  de  «leur  métier»?  Donc,  ils  deviennent  des  hommes 
de  métier,  faisant  leur  tâche  au  jour  le  jour,  séduits  par  un  brillant  factice.  Juste 
conséquence  du  relâchement  des  concepts,  le  sentiment  de  la  pure  forme  elle- même 
se  relâche  en  eux.  Souvent  leur  belle  facture  ne  supporte  pas  l’examen.  L’apparence 
y prime  tout.  Lorsqu’il  arrive  à tels  d’entre  eux  de  se  révolter,  éclairés  tout  d’un 
coup  de  la  vague  conscience  de  leur  stagnation,  faute  d'un  vrai  principe  où  se 
raccrocher,  on  les  voit  s’abandonner  à d’étranges  démences.  La  réaction  conlre 
l’affadi  les  conduit,  non  au  vigoureux  et  au  serré,  mais  au  fruste,  voire  à l'informe 
et  au  monstrueux.  Par  manque  de  conception,  ils  se  livrent  à de  vaniteux  philoso- 
phismes, à des  symbolismes  incompréhensibles.  Des  corps  à peine  dégrossis  au  cœur 
d'un  bloc  ont  le  sot  orgueil  de  vouloir  exprimer  l’Humanité  devant  l'infini,  l’Énigme 
du  Destin,  l’Éternel  malheur,  et  des  abstractions  à n’en  pas  finir.  En  fait,  la  facticité 
des  uns  et  l’aberration  des  autres  sont  les  deux  pôles  de  la  même  anarchie.  Toutes 
deux  procèdent  du  même  défaut  de  doctrine  esthétique.  On  proclame,  à droite,  que 
deux  et  deux  font  trois;  on  parle,  à gauche,  que  deux  et  deux  font  six.  Le  faux 
calcul,  des  deux  côtés,  est  contraire  et  pareil,  — car  deux  et  deux  font  quatre.  Nul 
n’y  changera  rien. 


Dans  le  chaos  des  ouvrages  entassés  devant  nous,  il  faut  opérer  un  triage.  Je  tire 
à part  un  premier  groupe  de  compositions  précédemment  exposées  en  plâtre  et 
maintenant  taillées  en  marbre.  Le  Retour,  de  M.  Auguste  Seysses,  nous  fait  voir  un 
jeune  homme  et  une  jeune  femme  nus,  debout,  s’étreignant  non  sans  passion  ni  sans 
naturel.  Le  Bon  Samaritain,  de  M.  Sicard,  soulève  et  emporte  l'homme  blessé, 
rencontré  sur  son  chemin.  Je  voudrais  au  mouvement  plus  de  simplicité,  de  vraie 
franchise,  mais  l’étude  générale  est  forte.  Une  figure  nue,  de  M.  Alfred  Boucher,  du 
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caractère  des  nudités  féminines  au  modelé  voluptueux  de  M.  Falguière,  grave  une 
inscription  sur  une  stèle  et  se  qualifie  gratuitement  de  « Philosophie  de  l'Histoire  ». 
Peut-être  le  sculpteur  avait-il  combiné  son  sujet  pour  un  tombeau.  Ces  différents 
morceaux  témoignent  du  goût  et  du  soin  de  praticiens  experts.  En  quelle  mesure  les 
auteurs  de  compositions  sont-ils  intervenus,  le  ciseau  à la  main,  dans  l’exécution 
lapidaire?  C’est  ce  qu’il  est,  malheureusement,  impossible  de  savoir.  J'ai  dit  plusieurs 
fois  à quel  point  la  plupart  de  nos  artistes  se  détachent  de  la  pratique,  confiée,  sous 
une  vague  direction,  à des  ouvriers.  C’est  ce  qui  nous  explique  le  manque  d’accent 
personnel  et  de  liberté  du  travail  sur  le  marbre.  On  nous  donne,  couramment,  pour 
des  originaux,  des  copies  forcément  amollies  et  timides. 

Un  second  groupe  se  constituera  de  modèles  de  statues  conçus  sans  distinction 
positive  et  offerts  au  public  à titre  préliminaire.  Cette  série  est,  comme  on  le  devine, 
très  nombreuse  et  très  mêlée.  J’en  retiendrai,  pour  la  sincérité  du  sentiment,  une 
femme  couchée,  endormie,  son  enfant  auprès  d’elle,  de  M.  Charles  Jacquot,  un 
Christ  flagellé,  défaillant  sous  la  douleur,  de  M.  A.-L.  Bloch,  et,  pour  une  assez 
aimable  ingéniosité  d’attitude,  une  Source  qui  dort,  de  M.  Badin,  assise,  déjetée  au 
creux  d'un  rocher,  son  ample  chevelure  épandue,  aussitôt  changée  en  eau  vive. 

Troisième  catégorie:  les  statues  iconiques.  On  célèbre  de  toutes  parts,  en  paroles 
lyriques,  l’allure  du  Cardinal  Lavigerie,  de  M.  Falguière.  Certes,  le  mouvement 
du  grand  primat  d'Afrique,  à la  longue  barbe  limoneuse,  la  mitre  au  front,  en  orne- 
ments pontificaux,  brandissant  sa  double  croix  archiépiscopale  à la  face  du  peuple 
musulman,  a quelque  chose  de  fier  et  de  hardi.  Mais  pourquoi  le  geste  crochu,  petite- 
ment et  théâtralement  agrippant  de  la  main  droite?  La  signifiance  voulue  de  l'œuvre 
en  est  diminuée.  L’évêque  ne  prend  pas  possession  de  la  terre  africaine  au  nom  de  la 
croix;  il  semble  la  vouloir  confisquer  rapacement.  En  outre,  la  masse  de  la  draperie  qui 
traîne  à terre  en  se  boursouflant  ne  saurait  nous  plaire.  Ce  n'est  point  là,  d'ailleurs, 
une  statue  achevée  : c’est  une  ébauche  trop  tôt  livrée  au  mouleur.  Le  thème  serait 
pourtant  assez  rare  et  assez  beau  pour  concentrer  tout  le  zèle  de  l'artiste. 

Rien  de  si  difficile  que  de  dresser  sur  une  place  publique  une  figure-portrait.  Il  y faut  à 
la  fois  de  la  ressemblance,  de  la  netteté  et  de  la  grandeur  dans  la  silhouette.  Une  grande 
statue,  faite  pour  apparaître  à distance,  sur  un  socle  élevé,  est  soumise  logiquement  aux 
conditions  de  l’art  monumental.  Le  sculpteur  doit,  avant  tout,  créer  une  vision  perspective, 
expressive  en  son  essence,  sans  inutiles  détails,  sans  pauvretés  de  lignes.  Nos  costumes 
étriqués  ne  se  prêtent  gûère,  le  plus  souvent,  à la  monumentalité.  Cependant,  on  ne 
pourra  jamais  renoncer  à la  représentation  des  hommes  glorieux,  et  l’effort  doit  tendre 
à tirer  parti  de  notre  humanité  en  dépit  de  la  disgrâce  de  nos  vêtements,  qu’il  ne 
dépend  pas  de  nous,  au  fond,  de  ramener  à d’autres  types.  Prêtons  attention  à ce  fait 
que  les  habits  du  xviii®  siècle  ne  sont  pas,  à tout  prendre,  beaucoup  plus  favorables 
que  les  nôtres  aux  arrangements  statuaires  et  que,  néanmoins,  tous  les  artistes  s’en 
accommodent  mieux.  Lorsque  François  Rude  fit  son  admirable  Gaspard  Monge  pour 
la  ville  de  Beaune,  on  s’étonna  qu'il  fut  si  bien  parvenu  à donner  du  caractère  à un 
personnage  en  frac,  en  culottes  courtes,  en  manteau,  en  coiffure  à l’oiseau  royal.  Il 
avait  trouvé  le  style  décisif  par  lequel  l'homme,  représenté  dans  son  costume  histo- 
rique, domine  son  costume  même.  Quelqu'un,  tôt  ou  tard,  résoudra  pareillement  le 


PORTEFEUILLE  DE  LA  REVUE  DES  ARTS  DÉCORATIFS 


SALON  DE  1898 


SOCIÉTÉ  DES  ARTISTES  FRANÇAIS 


Hlotok’LKMAIUK.  — L.i  Roche  jui  pleure 

Marbre  acquis  par  l'Elat 


- 


I 


1 65 


LES  ARTS  DÉCORATIFS  AUX  SALONS  DE  1898 

problème  de  la  redingote  du  xix*  siècle.  Alors,  les  esthéticiens  se  désoleront  sur  le 
veston  du  xx'  siècle  qu’on  finira  par  rendre  à son  tour.  Et  ainsi  de  suite  jusqu’à  la 
fin  des  temps.  A chaque  difficulté  vaincue  succédera  toujours  une  difficulté  nouvelle. 
Il  n’y  a point  là  de  quoi  nous  troubler. 

La  Ville  de  Chambéry  a demandé  à i\I.  Ernest  Dubois  de  modeler  pour  elle  le 
groupe  de  Joseph  et  de  Xavier  de  Maistre.  On  voit  d’ici  les  deux  figures  ajustées  à 
peu  près  comme  le  Monge  de  Rude,  le  philosophe  des  Soirées  de  Saint-Pétersbourg 
passant  sa  main  sur  l'épaule  du  romancier  du  Lépreux  de  la  vallée  d’Aoste.  Ce  grand 
bronze  n’a  rien  d'original;  mais  il  se  présente  honorablement.  Que  si  l’on  considère  la 
statue  du  président  Carnot,  de  M.  Mathurin-Moreau,  attendue  par  les  Dijonnais,  une 
tristesse  nous  saisit  devant  ce  marbre.  Il  ne  se  peut  rien  inventer  de  plus  neutre  et  de 
plus  ennuyeux.  On  n’a  qu’à  regarder,  aussi,  le  modèle  de  la  statue  de  Fourier  par 
M.  Emile  Derré  : un  vieillard  maigre,  assis,  ses  bras  tirés  et  ses  mains  jointes  entre  ses 
genoux  écartés,  délaissant  sa  canne.  M.  Derré  a fait,  sans  nul  doute,  œuvre  d’intelligent 
portraitiste;  mais  sa  statue,  d’une  silhouette  ramassée  et  de  peu  d’ampleur,  ne  paraît 
guère  convenir  à un  lieu  découvert.  Peut-être  tiendrait-elle  sa  place,  en  une  cour 
fermée,  au  fond  d’une  longue  galerie  de  vestibule  ou,  à l’écart,  dans  un  bosquet,  sur 
un  socle  bas;  elle  aura  pauvre  apparence  ailleurs  et  sur  un  haut  piédestal. 

C’est  pour  une  commémoration  discrète,  dérobée  aux  tumultes,  entourée  de 
recueillement,  qu'a  été  conçue  la  statue  de  Pierre  Olivaint,  de  la  Compagnie  de  Jésus, 
de  M.  Louis  Noël.  Ici  l'effet  monumental  n’avait  pas  à être  poursuivi;  tout  est  dans 
le  caractère  iconique.  Nous  avons  devant  nous  un  prêtre  en  barrette,  la  douillette 
croisée  sur  sa  soutane,  les  bras  rejoints  au-dessus  de  la  taille,  sans  geste,  le  visage 
maigre,  la  physionomie  ascétique.  Je  ne  vois  qu’à  louer  en  lui  le  portrait  sévère,  absolu- 
ment simple,  profondément  expressif.  Le  travail  du  marbre  y est  fort  beau  et,  surtout, 
des  mieux  appropriés  au  sujet.  D’un  ciseau  franc,  la  tète  a reçu  les  accents  nets  de  la 
vie,  — d’une  vie  toute  particulière.  Pour  le  rendu  de  l'étoffe,  l’artiste  a trouvé  un  mode 
de  ciselures  très  libres,  comparable  à un  jeu  de  courtes  hachures  sur  le  papier.  Tout  est 
achevé  d’un  soin  extrême,  sans  petitesse,  avec  une  savante  économie  de  détails,  dans 
une  vue  d'unité  significative.  On  ne  voudrait  rien  de  plus  et  rien  de  moins.  C’est  un 
morceau  complet  en  sa  sorte. 

Quelques  statues  d'hommes  plus  ou  moins  célèbres  se  solennisent  par  un  accom- 
pagnement de  figures  allégoriques.  Le  mélange  des  personnifications  abstraites  et 
des  statues- portraits  aboutit,  le  plus  souvent,  à des  compositions  d’un  déplaisant 
artifice.  J’en  ai  pu  juger,  récemment,  à Abbeville,  d’après  l’énorme  et  fâcheux 
monument-fontaine  à la  mémoire  de  l’amiral  Courbet,  dû  à MM.  Falguière  et  Mercié. 
En  ce  Salon,  c’est  chose  médiocre  à regarder  que  la  statue  de  l’ancien  député  du 
département  du  Nord,  l’économiste  Eugène  des  Rotours,  juchée  par  M.  Houssin  sur 
une  façon  de  pilier  animé  à sa  base  de  deux  banales  incarnations  du  Commerce,  assis, 
et  de  l’Agriculture,  debout.  Pour  parer  aux  inconvénients  des  juxtapositions  conven- 
tionnelles, on  prend,  à l’ordinaire,  le  sage  parti  de  n’évoquer  l'homme  célèbre  qu’en 
buste.  Ainsi  a fait  M.  Denis  Puech,  chargé  par  un  comité  parisien  d’honorcr  le 
souvenir  du  premier  explorateur  du  Cambodge,  le  lieutenant  de  vaisseau  Francis 
Garnier.  Sur  une  stèle  décorée  de  Bouddahs  Khmers,  se  dresse  le  buste  de  l’officier, 
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enveloppé,  assez  théâtralement,  d'un  ample  manteau.  A droite,  assise  contre  la  stèle, 
une  figure  de  la  Gloire,  au  torse  nu  et  gracile,  élève  des  fleurs  derrière  elle,  au-dessus 
de  sa  tête,  en  un  mouvement  qui  me  semble  affecté.  Au  premier  plan,  au  droit  de  la 
composition,  s’allonge  le  fleuve  Cambodge,  vu  de  dos,  les  reins  creusés,  appuyé  sur 
son  urne  à la  façon  classique  et  montrant  une  peau  de  tigre  et  des  écharpes  brodées. 
A gauche,  plus  coquette,  apparaît,  la  rame  à la  main,  une  figure  qui  est  peut-être  la 
Seine,  et  peut-être  la  Navigation.  Le  sculpteur  a du  talent  et  de  la  conscience;  mais 
on  ne  le  croit  point  fait  pour  les  œuvres  d’envergure,  exigeant  un  style  robuste.  Son 
monument  est  plus  tourmenté  qu’animé  et  plus  « agrandi  » que  grand. 

Notre  goût  pour  la  nouveauté  ne  saurait,  en  aucun  cas,  proscrire  une  jolie  adaptation 
des  anciennes  formes  lorsqu’il  s’agit  d'évoquer  quelque  gloire  ancienne.  Il  est  tout 
naturel,  par  exemple,  que  le  statuaire  Gauquié,  préparant,  de  concert  avec  l'architecte 
Henri  Guillaume,  un  marbre  à la  louange  de  la  tragédienne  Clairon,  ait  demandé  son 
inspiration  au  xvme  siècle.  Le  buste  gracieux  de  l’actrice  émerge,  au  sommet  d’une 
colonne,  renflée  en  un  cartouche  qu’encadrent  deux  amours  tenant  une  guirlande  en 
écharpe.  Personne  ne  songe  à s'extasier;  tout  le  monde  apprécie  cette  vignette  aimable, 
délicatement  appropriée  à son  objet.  Réprouvons  l’emploi  des  formules  au  service  des 
données  nouvelles  qu’elles  dénaturent;  mais  il  sera  toujours  permis  de  louer  ingénieu- 
sement un  personnage  de  jadis  dans  le  langage  de  son  temps. 

A cette  place  doivent  venir  les  sculptures  de  plein  air,  sans  autre  but  que  la 
décoration  proprement  dite.  Nous  n’aurons  pas,  hélas!  à nous  complaire  à les  étudier. 
Un  Américain,  M.  Mac-Monnies,  a composé  pour  une  entrée  de  parc,  à Brooldin, 
un  démesuré  quadrige  amplifié,  à droite  et  à gauche,  de  groupes  énormes  de 
dompteurs  de  chevaux.  L’artiste  est,  à n'en  pas  douter,  l'élève  de  M.  Falguière.  On 
retrouve,  dans  l’arrangement  de  l’ensemble  et  l’exécution  du  détail,  le  jet  séduisant, 
la  superficielle  abondance,  l’esprit  d’impromptu,  traits  distinctifs  de  la  plupart  des 
disciples  de  ce  maître  fécond,  plein  de  ressources,  mais  inégal,  enclin  à se  contenter 
trop  vite.  M.  Levasseur  accommode  en  fontaine  la  genèse  de  la  perle,  issue  de  l’huître, 
et  fait  surgir  une  sorte  de  Vénus  d’une  large  coquille  soutenue  par  un  dieu  marin. 
Impossible  de  s’arrêter  à ce  spécimen  d’art  moyen,  d’essence  bourgeoise.  Je  ne 
parlerai  pas  davantage  d'un  modèle  de  fontaine  monumentale  : La  Saône  emportant 
ses  affluents,  imaginé  par  M.  Bartholdi  pour  la  ville  de  Lyon.  On  ne  contemplera 
jamais  volontiers  cette  « machine  » grossière,  lourd  échafaudage  de  féerie  traîné  par 
des  coursiers  neptuniens. 

C’est,  à présent,  le  tour  des  tombeaux.  De  ce  côté,  pas  une  idée  notable,  — hormis 
qu'on  accepte  pour  telle  l’étrange  décor  rêvé  par  M.  Bartholdi  à l’intention  de  la 
tombe  des  gardes  nationaux  tués  à Colmar  en  1870.  Pour  moi,  je  ne  puis  regarder 
sans  une  sincère  horreur  ces  tronçons  humains  écrasés  par  la  pierre  du  sépulcre.  Le 
spectacle  est  aussi  repoussant  que  le  symbolisme  est  faible.  On  ne  glorifiera  point  par 
de  tels  moyens  la  fin  des  hommes  de  cœur  tombés  pour  la  patrie.  Les  autres 
compositions  funéraires  rentrent,  avec  plus  ou  moins  de  mérite  d’exécution,  dans  les 
thèmes  connus.  Voici  le  tombeau  à « priant»  : le  monument  du  cardinal  Bernadou, 
par  M.  Peynot,  représentant  le  défunt  archevêque  agenouillé  sur  son  sarcophage. 
Voilà  le  tombeau  à « gisant  » : celui  d’un  missionnaire,  du  sculpteur  américain  Bêla 
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Lyon  Pratt,  figurant  le  mort  étendu  sur  sa  dalle,  les  mains  jointes  sur  sa  chasuble  à 
manches,  les  pieds  aux  chaussures  lacées  posés  sur  une  chimère  dénuée,  ici,  de  tout 
sens.  Voilà,  par-dessus  tout,  des  tombeaux  à la  dernière  mode,  buste  ou  médaillon 
accosté  d’une  figure  allégorique  en  haut  relief  ou  en  ronde-bosse,  signés  de 
MM.  Desvergnes,  Georges  Lemaire,  Greber,  etc.  Rien  ne  manque,  — pas  même  le 
tombeau  à l'italienne,  sentimental,  mièvre,  disposé  comme  un  tableau  de  genre 
idéaliste  : témoin  le  tombeau  d’un  enfant,  de  M.  Soulès,  exposé  en  plâtre,  l’an  passé, 
et  cette  année  en  marbre.  Non,  rien  ne  fait  défaut,  — si  ce  n’est  une  oeuvre  décisive. 
Toute  cette  statuaire  est  petite,  approximative,  ouvrière,  sans  hauteur.  L’absence  de 
clairs  principes  d’esthétique  chez  les  artistes  se  traduit  en  appauvrissement  de  l’Art. 

Qu’on  me  veuille  bien  dire  pourquoi  les  statuaires  ne  gagneraient  pas  autant  à 
regarder  la  vie  agissante  que,  par  exemple,  les  sculpteurs  d’animaux.  Tout  à l’heure,  à 
la  Galerie  des  Machines,  j’écoutais  les  discours  des  badauds  attroupés  devant  les  Fauves 
et  devant  le  Chien  danois  de  M.  Georges  Gardet.  C’était  à qui  ferait  le  plus  bruyam- 
ment ressortir  l’étonnante  vérité  de  ces  tigres  et  de  ces  lions,  et  celle,  plus  encore,  de 
ce  dogue  couché  tout  de  son  long,  presque  aplati  sur  le  sol,  la  tête  entre  ses  pattes. 
Ne  s’apercevait-on  pas  que  cette  frappante  réalité  des  attitudes  vient  de  tout  autre 
chose  que  la  simple  observation  plastique  à l’atelier?  Un  bon  animalier  est  obligé 
d’étudier  sans  cesse  les  animaux  dans  leurs  libres  mouvements  et  dans  leurs  mœurs. 
Dès  là  qu’il  lui  est  impossible  de  les  réduire  à une  pose  déterminée,  il  lui  faut  les 
suivre  en  toutes  leurs  poses  nécessairement  spontanées.  Par  suite,  s’il  a le  don  et  la 
science,  la  vérité  s’imprime  en  ses  ouvrages.  La  loi  qu’il  subit  est  la  seule  loi  féconde 
de  l’Art,  et  tant  pis  pour  qui  s’y  dérobe!  Je  ne  saurais  trop  le  répéter,  notre  école 
statuaire  périt  par  l’oubli  d'observer  la  vie  active. 

Il  va  de  soi  que  je  ne  prétends  nullement  donner  M.  Gardet  comme  un  parfait 
modèle,  bien  qu’il  ait  grand  talent.  Les  sculpteurs  d’animaux  ont  souvent  un  défaut 
dont  lui-même  n'est  pas  abrité  : ils  se  préoccupent  à l’excès  des  menus  détails  et  du 
frisson  épidermique.  M.  Gardet  a une  facture  sérieuse  au  service  d’un  réel  savoir. 
Pourtant,  ses  œuvres  sont  spirituelles  et  raffinées  plus  que  puissantes,  et  son  choix 
fréquent  de  marbres  tachetés  pour  suggérer  l’impression  des  pelages,  à dégénérer  en 
habitude,  serait  à bon  droit  taxé  de  puéril.  Aussi  bien,  c'est  à cause  du  principe  de 
l’étude  d’un  sujet  sur  le  vif,  en  pleine  existence,  que  j’ai  insisté  sur  lui.  Les  exposants 
de  la  section  de  la  sculpture  lui  ont  décerné  la  médaille  d'honneur.  J’ai  peu  de  souci  des 
récompenses.  Seulement  n’est-il  pas  curieux  que  nos  modeleurs  de  statues  aient  préci- 
sément accordé  leurs  suffrages  à un  artiste  dont  la  principale  force  procède  de  l'emploi 
d’une  méthode  normale  à laquelle,  très  illogiquement,  ils  se  refusent?  Le  cas  est  au 
moins  singulier.  Puisse-t-il  provoquer  des  réflexions  salutaires  et  faire  rompre  au  vieux 
préjugé  paralysant!  Je  dois  avouer  que  je  n'en  ai  guère  l’espérance. 
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Nous  avons  fait  leur  part  aux  grands  morceaux  sculptés.  J’ai  cru  devoir  réserver 
les  statuettes  répondant  à un  dessein  particulier  et  voulant  être  essentiellement  des 
objets  d'art  de  haut  prix.  Une  Société  de  «l’Art  précieux»  se  constitua,  l’an  passé, 
sous  la  présidence  de  M.  Gérôme,  lequel,  naguère,  en  résuma  le  programme  dans  une 
lettre  adressée  à la  Revue  de  l'Art  ancien  et  moderne.  Il  s’agit,  d’après  cet  écrit  que 
j’ai  sous  les  yeux,  de  venir  au  secours  des  artistes  privés  de  commandes  en  suscitant 
une  production  nouvelle  d’un  extrême  raffinement  et  faisant  usage  des  plus  riches 
matières.  Les  œuvres  seront  de  proportions  très  réduites,  ce  qui  ne  les  empêchera 
pas,  si  l’auteur  a quelque  génie,  d’être  grandes  de  caractère,  et  leurs  dimensions  les 
mettront  à portée  des  milieux  modernes.  Je  ne  sais  trop  s’il  est  permis  d’attendre 
beaucoup  de  ce  calcul  et  j'ai  lieu  d’en  douter.  Au  point  de  vue  de  l’Art  pur,  le  dévelop- 
pement de  la  petite  statuaire  pourra,  sans  contredit,  se  prévaloir  de  chefs-d’œuvre  par 
intervalles,  mais  il  engendrera  surtout  des  curiosités  et  des  «statuettes-bibelots».  A 
l’égard  des  débouchés  offerts  aux  producteurs,  l'inquiétude  est  légitime.  Les  commandes 
iront  toujours,  quoi  qu’on  fasse,  à de  rares  privilégiés,  d'une  réputation  consacrée.  Le 
commun  des  travailleurs  continuera  sa  lutte  comme  il  pourra.  Sur  le  terrain  où  l'on  se 
place,  la  lutte  sera  même  d’autant  plus  difficile  que  les  matières  qu’on  veut  employer 
sont  plus  coûteuses  et  que  le  travail  est  plus  minutieux  et  plus  long.  Pour  servir  utile- 
ment la  cause  des  praticiens,  une  association  professionnelle  a peu  d’importance  dans 
l’espèce.  Une  association  de  capitalistes  fournissant  aux  bonnes  volontés  et  aux  mérites 
les  moyens  de  se  manifester  répondrait  infiniment  mieux  au  but. 

En  tout  cas,  — et  en  dehors  du  groupement  dont  je  viens  de  parler,  — nous  consta- 
tons, au  Salon,  comme  en  1897,  divers  essais  «d’art  précieux».  J’ai  le  regret  de  ne 
trouver  à aucun  d'eux  une  véritable  signification  et  une  supériorité  évidente.  M. Gérôme 
a modelé  et  fait  fondre  en  bronze  une  figurine  de  Timour-Leng,  le  conquérant  tartare, 
recouvert  de  son  armure  en  mailles  dorées,  surchargé  d’armes  et  d’accessoires,  sur 
son  cheval  au  caparaçon  rehaussé  d’émail  bleu,  ayant  à sa  droite,  planté  au  sol,  son 
étendard  à longue  crinière  et,  à ses  pieds,  une  montagne  de  têtes  coupées.  N'était  le 
sujet  sinistre,  je  dirais  que  cette  illustration  en  relief  ne  relève  guère  que  de  l’art 
« amusant»,  ou  meublant.  Une  petite  Léda  en  marbre  teinté,  de  M.  Maurice  Ferrary, 
s’allonge  et  pose  sa  tète,  comme  sur  un  coussin,  entre  les  ailes  ouvertes  d’un  cygne 
noir,  et  le  groupe  a pour  socle  un  bloc  d’onyx  vert  du  Brésil.  L’intérêt  en  est  secon- 
daire. Nous  avons  encore,  de  M.  Ferrary,  un  assez  médiocre  Saint  Georges  à cheval, 
vainqueur  d’un  monstre,  gisant  à ses  pieds,  en  bronze  diversement  patiné;  de 
M.  Deloye  un  Reître  en  bronze  vert  jetant  sa  main  sur  l’épaule  d'une  captive  nue 
en  marbre  frotté  d'un  ton  d’ivoire;  de  M.  Allouard  une  Chrysis  victorieuse , statuette 
du  genre  chryséléphantin,  debout  au  sommet  d’un  pylône  d’Egypte.  Je  ne  conteste  à 
nul  de  ces  morceaux  sa  « préciosité»,  à nul  de  ces  exécutants  son  habileté.  Qu’on  ne 
vienne  pas,  seulement,  nous  présenter  ces  fantaisies,  somme  toute,  de  nulle  portée, 
comme  les  sûrs  agents  du  salut  de  l'art  et  des  artistes.  Le  paradoxe  est  un  peu  fort. 

Mais  il  n’y  a pas  que  des  figurines  à garder  sous  verre  ou  à poser  sur  une 
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cheminée:  il  y a la  variété  des  objets  d'usage  ou  de  fantaisie  familière.  J’y  attache 
le  grand  intérêt  qui  convient,  sans  les  considérer,  pourtant,  à l’exemple  de  certains 
ralliés  à la  cause  de  l’unité  esthétique,  comme  l’expression  suprême  des  arts  décoratifs. 
Tous  les  genres  ont  leur  raison  d’être;  aucun  n’est,  par  définition,  au-dessus  des 
autres.  Les  oeuvres  défendent  les  genres  et  ne  sont  point  par  eux  défendues.  Presque 
rien  en  ces  choses  n’est  que  cas  particulier.  Plus  que  jamais  la  raison  commande  de 
se  garder  des  engouements  systématiques.  De  ce  fait  légitimement  acquis  qu’un 
bougeoir,  un  plat  d’argent,  une  lampe,  un  bijou,  un  meuble,  une  ferrure,  une  étoffe, 
une  céramique  peuvent  être  des  créations  d’une  valeur  exquise  et  qu’on  peut  être  un 
ouvrier  du  métal,  de  la  terre,  du  verre,  du  tissu  ou  du  bois  et  un  grand  artiste,  il  ne 
s’ensuit  pas  qu’il  faille  désormais  négliger  tout  le  reste.  On  va,  d’ailleurs,  bien  plus 
loin  sans  s’en  apercevoir.  Nous  avons  combattu  pour  la  reconnaissance  du  droit  de 
chaque  production  et  de  chaque  producteur,  non  pour  le  triomphe  du  simple  «bibelot». 
Aux  yeux  de  quelques  naïfs,  à cette  heure,  rien  ne  compterait  que  la  multiplication  des 
menues  pièces  luxueuses,  fussent-elles  inutiles.  C’est  un  contresens  aussi  fâcheux  que 
ceux  d’antan,  à la  faveur  duquel  d’habiles  commerçants  finiraient  par  faire  du  Salon 
une  foire  à peine  déguisée.  Le  danger  vient,  cette  fois,  non  des  académies  ou  des 
académistes,  mais  des  bénéficiaires  des  dernières  conquêtes.  Il  est  bon  de  montrer  à 
divers  exposants,  trop  intéressés,  qu’on  voit  très  clair  dans  leur  jeu  et  d’avertir  les 
autres  qu’ils  ont  à se  défendre.  Cinq  ou  six  Salons  remplis,  comme  celui-ci,  de  spéci- 
mens artificieux  ou,  pour  mieux  dire,  purement  commerciaux,  et  la  section  dite  des 
Arts  décoratifs  sera  justement  discréditée. 

Les  expositions  des  beaux-arts  sont  ouvertes  à tous  les  arts  plastiques  sans  excep- 
tion. Quelle  folie  d’interpréter  cet  avantage  de  la  façon  suivante  : « Nous  sommes 
les  maîtres  de  notre  section.  Envoyons-y  n’importe  quoi.  Utilisons  nos  vitrines  pour 
lancer  nos  produits  tels  qu'ils  sont  et  laissons  aux  naïfs  les  recherches  sérieuses. 
Surtout,  éloignons-nous  des  vues  pratiques.  Plus  un  objet  est  dépourvu  de  destination, 
plus  il  est  admiré!  » Ce  raisonnement  d’insigne  bassesse,  fait  par  plusieurs,  commence 
à porter  ses  mauvais  fruits.  On  ne  saurait,  désormais,  avoir  trop  de  sévérité  pour  le 
choix  des  œuvres  qu’on  entend  exposer  à titre  d’objets  d’art.  A chacun  de  faire  son 
examen  de  conscience  en  présence  de  ses  envois,  avant  de  les  expédier.  Jamais,  assu- 
rément, il  ne  sera  interdit  de  soumettre  aux  connaisseurs  un  morceau  de  haute  curio- 
sité, fait  pour  la  seule  distraction  des  regards,  à la  condition  qu'il  soit  exemplaire. 
Mais  qu’on  nous  débarrasse  de  tant  de  lourdes  et  grossières  extravagances!  Qu’on 
cesse  de  nous  donner  l’absence  de  tout  style  pour  le  dernier  mot  du  délicat,  car,  trop 
souvent,  nous  n’avons  devant  nous  que  l’informe.  Nous  haïssons  les  copies  et  les 
duperies  du  «Vieux-Neuf »;  nous  haïssons  au  moins  autant  les  choses  désordonnées, 
inorganiques,  inspirées  des  plus  hasardeux  rondins  de  bois,  des  plus  rugueuses 
pierres  des  chemins,  des  caprices  les  plus  rudimentaires  de  la  nature  et  marquées 
de  soi-disant  symboles.  On  demande  de  toutes  parts  des  compositions  simples, 
élégantes,  significatives,  susceptibles  de  charmer  les  yeux,  et  des  productions 
capables  de  rendre  des  services.  Au  diable  les  bougeoirs  si  pesants  qu’un  effort 
est  nécessaire  à les  soulever;  les  bijoux  qu’on  prendrait  pour  des  ampoules  de 
lumière  électrique  ou  pour  des  accessoires  de  théâtre,  les  vases  où  l’on  ne  sait  que 
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discerner!  Ces  misérables  étrangetés  ne  servent  qu’à  faire  passer  de  banales  mar- 
chandises. C’est  à faire  pitié. 

On  comprendra  qu’en  ces  conjonctures  je  signale  fort  peu  d’envois.  Dans  le 
domaine  du  travail  des  métaux  précieux,  M.  Louis  Bottée,  le  distingué  graveur  en 
médailles,  mérite  d’être  cité  hors  cadre.  Chargé  d'exécuter  un  étui  à cigares  en  or 
ciselé,  constitué  de  deux  plaques  ornées  de  sujets  en  saillie,  il  s’est  attaché  à rester 
étroitement  dans  son  programme,  à créer,  en  un  mot,  ce  qu’on  lui  demandait  : un 
authentique  étui  fait  pour  recevoir  des  cigares  et  pour  se  couler  dans  une  poche  sans 
y tenir  plus  de  place  et  sans  y peser  de  plus  de  poids  que  de  raison.  Au  reste,  l’objet 
se  réclame  de  mieux  que  de  l'éclat  et  du  prix  de  sa  matière;  son  vrai  lustre  naît  de 
l’ingéniosité  des  figurations  et  de  la  délicatesse  de  l'exécution  technique.  La  plaque 
de  face  nous  convie  à rendre  hommage  au  divin  narghilé,  symbole  du  Tabac,  dressé 
sur  une  plate-forme  émergeant  d’une  nappe  d’eau.  La  Vérité  nue  apparaît  de  dos  au 
pied  de  la  colonne  fumante,  les  bras  étendus,  comme  fermant  de  sa  main  la  bouche 
à la  fée  du  Rêve,  ailée,  ceinte  d’orfèvreries,  le  corps  terminé  en  squammes  et  en 
plumes  de  paon,  épanouie  en  l’air.  Sur  la  plaque  de  revers,  la  Fortune,  portée  par 
sa  roue,  s’avance,  guidée  par  un  amour,  les  yeux  bandés,  tâtonnante,  élevant  sa  corne 
d’abondance,  d’où  tombent  les  pièces  d'or,  les  colliers,  les  lauriers  au  hasard,  et  plus 
haut,  dans  un  groupe  ingénieux,  un  amoureux  tend  son  front  au  baiser  de  la  Gloire 
et  présente  une  Heur  à sa  bien-aimée,  couchée  parmi  les  nuages.  Ainsi  fraternisent 
dans  la  fumée  les  éléments  des  grands  et  des  petits  bonheurs.  Un  porte-cigares  n'en 
avait  jamais  dit  si  long. 

M.  Georges  Fouquet  compose  volontiers  des  bijoux  où  des  têtes  humaines  jouent 
un  rôle  essentiel  au  milieu  de  toute  sorte  d’ornements.  Ces  têtes  saillantes  prennent, 
communément,  trop  d’importance  et  prêtent  à l'objet  de  parure  un  caractère  pompeux 
et,  qui  plus  est,  assez  froid.  Le  bijou  doit  être,  en  soi,  de  complexion  légère,  de  grâce 
fine  et  fluide.  On  n’a  que  trop  la  tendance,  aujourd’hui,  à composer  des  peignes  de 
chignon  à forme  monumentale,  des  agrafes  et  des  pendeloques  lourdes,  conçues  comme 
des  amulettes,  des  diadèmes  qui  conviendraient  à des  héroïnes  du  théâtre.  Les  plus 
déplaisantes  bizarreries  semblent,  aussi,  dignes  de  plaire.  J’ai  pu  voir,  la  semaine 
dernière,  dans  un  atelier,  une  épaulière  en  imitation  d’une  araignée  tissant  sa  toile. 
Au  Salon,  M.  Gueyton  a bien  exposé  un  bijou  de  coiffure  simulant  une  chauve-souris. 
Je  ne  parle  pas  de  cette  mode  éphémère  qui  attache  au  corsage  d’une  femme  une 
minuscule  tortue  vivante  caparacée  d’une  enveloppe  d'or  et  de  joyaux,  libre  de  s’aller 
promener  sur  les  bras  et  les  épaules.  Cela  reste  en  dehors  de  l’Art.  Il  n’en  est  pas 
moins  vrai  qu’une  certaine  anarchie  règne  dans  notre  bijouterie  en  évolution. 

Je  n’ajouterai  rien  à ce  que  j’ai  dit,  l’an  passé,  sur  M.  René  Lalique;  je  n’y  saurais, 
non  plus,  rien  supprimer.  Cet  artiste  possède  un  très  grand  talent  avec  un  goût 
moins  sûr  que  sa  technique.  Telle  chaîne  de  sa  façon,  décorée  de  chèvrefeuille,  est 
charmante,  tel  peigne  est  prétentieux  et  guindé,  telle  coill'ure  est  purement  théâtrale, 
telle  pendeloque  n'est  pas  faite  pour  être  portée.  L’inspiration  est  par  trop  inégale  et 
arbitraire.  Par  malheur,  M.  Lalique  a plus  d’admirateurs  pour  ses  défauts  que  pour 
ses  qualités.  Il  commence  à faire  école  d’exotisme,  d’archéologisme  et  de  fantaisisme 
excentrique,  et,  très  franchement,  j’en  ai  regret  pour  lui.  La  rénovation  de  l’Art  de 
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parure  ne  s'accomplira  que  par  le  simple  et  le  naturel  jusque  dans  le  domaine  du 
somptueux.  Prenons  garde  au  bizarre  : il  déplaît  vite.  Le  succès  qu'il  procure  engendre 
souvent  d'inquiétantes  réactions. 

Deux  gobelets  de  M.  Paul  Richard,  en  argent  doré,  au  décor  repoussé  et  ciselé, 
méritent  de  plaire.  Le  premier,  d’une  forme  dérivée  de  la  gourde  et  animé  d'imbrica- 
tions, s’orne  de  têtes  et  de  feuilles  de  chardon  en  spirale.  Le  second,  d’un  type  plus 
courant,  se  brode  d’une  guirlande  de  houblon,  en  saillie  sur  un  fond  martelé.  On 
dirait  des  morceaux  étudiés  dans  l’atelier  de  M.  Brateau.  Mais  je  m’aperçois  que  je 
perdrais  mon  temps  en  des  redites.  Pas  une  pièce  d’orfèvrerie  qui  n’ait  eu  au  moins 
son  équivalente  aux  dernières  expositions.  Au  nombre  des  étains,  on  ne  relèverait  pas 
six  inventions  qui  n'aient  point  déjà  traîné.  Accordons  que  le  surtout  de  M.  Richer, 
la  Moisson,  où  la  corbeille  centrale  figure  le  champ  de  blé  entouré  de  paysans  au 
repos  ou  au  travail,  est  spirituel,  et  que  le  plat  de  M.  Roussel,  le  Bain  interrompu, 
où  se  voit  une  fillette  nue  fuyant,  au  rebord,  devant  un  monstre  qui,  de  l’autre  côté, 
se  recourbe  en  anse,  a quelque  chose  de  piquant.  Reconnaissons  que  les  reliures  à 
entrelacs  de  M.  Petrus  Ruban  sont  d’une  technique  excellente,  sinon  d’une  composition 
invariablement  sans  reproche;  que  les  cuirs  martelés  de  M.  Saint-André,  pour  pan- 
neaux ou  paravents,  ne  sont  pas  sans  curiosité;  que  le  zèle  de  Henri  Thiébaut  est  allé 
jusqu’à  décorer  des  « grelots  pour  bicyclettes  et  clochettes  pour  voitures  pneumati- 
ques. » Il  faudra  toujours  en  arriver  à déclarer  que  l’ensemble  des  envois  accuse  peu 
de  recherche.  Céramique  et  verrerie,  étoffes,  meubles,  n'ont  rien  à nous  apprendre. 
Je  ne  note  guère,  dans  cette  section  des  «objets  d’art  »,  que  stagnation  ou  recul. 
Un  des  exposants  me  fait  remarquer  que  les  artistes  de  l’Industrie  se  préparent  dès 
maintenant  pour  l’Exposition  universelle  de  Mil-neuf-cent.  Les  Salons,  jusque-là,  ne 
leur  sont  et  ne  leur  seront  que  d’accessoires  prises  de  contact  avec  le  grand  public. 
Soit!  L’explication  est  plausible.  Mais,  encore  un  coup,  il  appartient  aux  maîtres  des 
arts  mineurs  de  soutenir  leur  situation  conquise  et  de  garder  jalousement  leur  prestige 
que  des  imprudences  ou  des  négligences  risqueraient  d’entamer. 

(A  suivre.)  L.  de  FOURCAUD. 
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Réduction  d’une  affiche  de  Louis  Morin. 


Les  arts  mondains,  les  jolis  travaux 
d’amateur  , les  ouvrages  préparés 
et  conçus  dans  le  cercle  de  l’inti- 
mité familiale,  et,  à côté  de  ces  riens 
exquis  et  de  ces  productions  délicates, 
des  industries  nouvelles  qui  peuvent 
être  réservées  à la  jeune  femme,  des  arts 
décoratifs  à l’emploi  et  aux  résultats 
pratiques,  voilà  ce  que  nous  offre 
l’Exposition  ouverte,  sous  les  auspices 
de  l’Union  centrale,  dans  l'ancien 
hôtel  de  la  Chancellerie  d’Orléans. 

Faire  l’éloge  de  l’idée  à laquelle  a 
obéi  le  Comité  de  dames  qui  a présidé 
à cette  réunion  d’œuvres  d’art  nous 
paraît  ici  chose  complètement  inutile. 
Nous  sommes  à une  époque  de  lutte, 
de  recherches  subtiles,  d’améliorations 
incessantes;  nous  voyons  se  produire 
des  déceptions  fréquentes,  quant  aux 
avantages  qu’on  avait  espéré  tirer  de 
certaines  connaissances  faciles.  L’éven- 
tail ou  la  miniature,  la  peinture  sur  porcelaine  se  sont  vulgarisés  au  point  qu’il  est 
impossible  de  trouver  à se  faire  jour  dans  ces  anciennes  professions  artistiques.  Il 
importe,  à l’heure  qu’il  est,  de  donner  des  exemples  nouveaux,  d’appeler  les  bonnes 
volontés  et  les  vocations  sincères  vers  des  carrières  plus  ardues  et  d’un  abord  moins 
agréable.  On  enseigne  d’autres  procédés  et  d’autres  secrets.  Ceux  qui  connaissent  les  condi- 
tions de  la  vie  moderne  viennent  dire  à la  femme  qu’il  faut  agir  autrement  que  dans  les 
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périodes  précédentes,  aller  jusqu’au  bout  en  fait  de  réalisations  matérielles  et  devenii  en 
quelque  sorte  un  peu  « une  ouvrière  d’art  ». 

Rien  n’empéche,  sans  doute,  une  jeune  personne  bien  douée  d’apporter  dans  l’exécution 


d’une  œuvre  un  sentiment  infiniment  distingué  et  réellement  aristocratique;  mais  elle  doit 
prendre  en  mains,  à côté  de  ses  crayons  et  de  ses  pinceaux,  les  outils  d’une  profession  : elle 
doit  se  mettre  à la  table  de  travail  comme  à un  établi.  Et  nous  ne  doutons  pas,  au  reste, 


M™«  Jonnart  : La  Nuit,  plateau  en  bois  décoré  par  la  pyrogravure. 

qu'elle  ne  comprenne  bientôt,  poussée  par  une  ardeur  profonde,  la  beauté  de  la  tâche  à 
laquelle  elle  se  livre  et  qu’elle  ennoblit  elle-même.  La  matière  prendra  sous  ses  doigts  une 
forme  charmante  et  accomplie;  et  elle  se  trouvera  l’égale  de  l’artiste  la  plus  ambitieuse,  dès 
que  ses  efforts  l'auront  conduite  au  succès. 

» 

* * 

Regardez  comme  une  sorte  de  spécimen  qui  répond  bien  aux  préoccupations  actuelles 
le  petit  meuble  exposé  par  Mme  le  comtesse  de  Maupeou.  Nous  ne  saurions  dire  s’il  y a ici 
un  gracieux  dilettantisme,  très  louable,  bien  entendu,  au  point  de  vue  où  nous  nous 
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plaçons,  ou  bien  si  nous  rencontrons  un  projet  qui  sera  scrupuleusement  accompagné 
d'autres  ouvrages  du  même  genre. 

On  est  porté  à conserver  toujours  quelque  méfiance  à l’endroit  des  dames  du  monde,  et 
l'on  craint  que  leurs  résolutions  les  plus  vaillantes  ne  soient  éphémères.  Quoi  qu’il  en  soit, 
Mme  ]a  comtesse  de  Maupeou  nous  présente  une  réduction  de  meuble  qui  a été  remarquée, 


Mmc  André  Bouilhet  : Coi  en  dentelle, 


et  qui  est  faite  pour  être  posée  sur  un  rayon  de  haute  étagère  ou  d'élégante  vitrine.  Nous 
allons  avoir  une  ébénisterie  à l’usage  des  jeunes  filles  de  la  bonne  société.  Eh  bien,  tant 
mieux!  Nous  devons  nous  féliciter  si,  grâce  à un  véritable  courant  d’opinion,  nous  avons 
aujourd’hui  devant  nous  des  femmes  bijoutiers  et  céramistes,  des  femmes  gravant  le  bois 
et  le  cuir,  travaillant  à la  verrerie,  exécutant  des  coffrets  : elles  se  mettront  demain  à l’étain 
ou  à l’ivoire.  Et,  en  s’accommodant  au  goût  qui  nous  porte  vers  toutes  les  branches  des  arts 
décoratifs,  elles  rencontreront  aussi  bien  l’occasion  de  créer  un  chef-d’œuvre  que  si  elles 
se  livraient  uniquement,  et  en  redoutant  une  sorte  de  déchéance  artistique,  à la  peinture 
et  à la  sculpture. 

* 

* * 

Nous  ne  saurions  trop  louer,  puisque  nous  nous  trouvons  dans  ce  domaine,  les  verres, 
légers  et  finement  colorés,  de  Mme  Levylier-Goudchaux ; la  bijouterie  émaillée  de  M1Ie  de 
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Montigny,  les  émaux  de  Mlle  Richard-Lagery.  Il  y a là  des  choses  ravissantes,  qui  décèlent 
un  goût  éclairé  ou  un 
remarquable  savoir. 

Une  section  toute  spé- 
ciale de  cette  Exposition 
est  celle  qui  nous  montre 
des  objets  en  cuir  repoussé, 
gaufré,  colorié,  etc.  Tous 
les  procédés  connus  y sont 
représentés.  Nous  avons 
vu  au  Champ-de-Mars  ce 
que  d'habiles  novateurs 
ontsu  produireencegenre; 
on  a devant  les  yeux  les 
reliures  de  M.  Prouvé  et 
de  M.  Camille  Martin. 

Ces  artistes  sont  en  train 
de  faire  école. 

Signalons  tout  d’abord, 
dans  une  assez  grande 
vitrine,  bien  aménagée  et 
bien  installée,  une  reliure 
de  Mmo  Moye,  pour  ren- 
fermer le  recueil  l'Image. 

Cette  œuvre  tout  à fait 
gracieuse  représente  une 
Femme,  une  Nymphe  se 
baignant  dans  un  bassin, 
dont  les  bords  sont  semés 
de  tournesols.  C'est  d’un 
dessin  excellent  et  chaque 
détail  est  parfaitement 
rendu.  Une  autre  reliure, 
très  archaïque,  nous  rame- 
nant vers  l’art  du  xme  ou 
du  xive  siècle,  a été  façon- 
née par  Mme  de  Laroy  : 
elle  nous  offre  la  figure  à 
demi  effacée  d’un  Saint 
Georges.  Mme  Thaulow 
nous  présente  aussi  des 
objets  habilement  vieillis. 

On  aperçoit  dans  cette 
vitrine  des  boîtes,  des 
coffrets,  des  portefeuilles 

en  cuir  ouvré.  Pour  orner 
un  salon  Mme  Blanche  Mm*  la  duchesse  d’Uzès  : Tapisserie  survie  métier  (en  cours  d’exécution) 

Kœcklin  a exécuté  un 

modèle  de  soufflet,  sembable  à une  pièce  de  musée  ou  de  collection  d’amateur.  C’est  un 
morceau  d’une  forme  originale  et  qui  sera  merveilleusement  placé  près  du  foyer. 

Nous  retrouvons  un  peu  plus  loin  un  projet  de  reliure  du  même  genre,  en  cuir  gravé, 
semé  de  grandes  fleurs  d’or,  de  Mlle  Marthe  Blondel.  Le  titre  Arts  décoratifs  se  détache 
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au  milieu  de  cette  riche  composition  ornementale.  Nous  voyons  quel  est  le  thème  qui  a 
inspiré  l’artiste;  l’esquisse  n’a  pas  d’application  directe  et  se  trouve  purement  idéale;  mais 
nous  devinons  de  quelle  façon  M1I<J  Blondel  pourrait  appliquer  son  talent  à la  décoration 
d’un  livre,  quel  qu’en  fût  le  sujet. 


# 

* * 

Nous  cherchons  volontiers  parmi  ces  exposantes  celles  qui  se  distinguent  par  une  indis- 
cutable supériorité.  M,ne  Jonnart  nous  paraît,  à ce  compte,  devoir  être  complètement  mise 


Mrae  la  comtesse  de  Maupeou  : Petite  papeterie  en  bois,  décorée  par  la  pyrogravure. 

à part.  Elle  affirme  ses  qualités  par  une  entente  vigoureuse  de  la  composition  et  par  une 
lutte  victorieuse  contre  les  difficultés  techniques.  Elle  a un  sens  archéologique  très  prononcé. 
Dans  ses  Pages  d' Évangile,  elle  est  parvenue  à une  vive  intelligence  des  contours  et  des 
colorations  gothiques,  et  l’on  dirait  qu’elle  a emprunté  les  tons  qu’elle  emploie  à la  mosaïque 
et  au  vitrail.  Sa  touche  atteint,  nous  semble-t-il,  à la  dernière  limite  de  l’expression.  S’adon- 
nant aussi  à la  pyrogravure,  elle  nous  montre  des  plaques  et  des  plateaux  d’une  facture  très 
étudiée  et  très  achevée,  où  le  bois,  tout  en  conservant  un  aspect  un  peu  fruste  et  un  peu 
brutal,  prend  des  teintes  vives  et  vibrantes. 

Un  visiteur  peut  s’arrêter  à cette  menuiserie  élégante  et  jeter  aussi  un  coup  d'œil  sur  les 
travaux  de  Mlle  Bouasse  et  de  Mmo  de  La  Chapelle.  Si  nous  revenons  vers  des  arts  plus 
féminins,  nous  devons  une  mention  aux  enluminures  de  Mlle  Alice  Berthier  et  de  Mlle  Clo- 
tilde  Aveline.  Nous  remarquons  dans  les  Feuillets  d'un  Livre  d' Heures  de  cette  dernière 
des  tons  frais,  une  gamme  claire  de  couleurs,  de  tendres  nuances,  empruntées  aux  minia- 
turistes du  Moyen-Age.  L’enluminure  ne  doit  pas  demeurer  un  art  étroit  et  tout  d’imita- 
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aussi  obéi  les  naïfs  artistes  d'autrefois,  nous  ne 


tion;  et  en  vertu  de  principes  auxquels  ont 
trouvons  pas  inutile  qu’on  superpose  à une 
reproduction  de  missel  des  motifs  qui 
répondent  à un  sentiment  ou  à des  idées 
modernes.  M"°  Jeanne  Piogé  a encadré  un 
livre  d'heures  de  délicates  aquarelles  repré- 
sentant des  paysages.  Nous  l’approuvons 
pleinement;  la  vie  réelle,  le  milieu  où  nous 
sommes  placés  aujourd’hui,  a sa  représen- 
tation artistique  à côté  du  verset  ancien 
que  lira  une  jeune  fille.  C’est  une  antithèse 
et  c’est  pourtant  une  évocation  naturelle; 
la  pensée  va  ainsi  d’un  monde  à l’autre  et 
suit  comme  un  double  courant. 

L’illustration  à l’aquarelle  d’un  livre 
moderne  est  faite  aussi  pour  nous  intéresser 
quand  elle  est  traitée  avec  la  légèreté  de 
main  et  la  grâce  qu’y  apporte  Mlle  Bucquet. 

Et  les  éventails,  les  écrans,  les  peintures 
sur  soie  nous  attendent  et  nous  invitent 
au  passage.  « Nous  retrouvons  ici  l’art  tra- 
ditionnel, l'art  enseigné  depuis  longtemps; 
mais  certaines  variations  sont  adroitement 
exécutées,  et  nous  pouvons  noter  plus  d'un  * 
rajeunissement.  11  ne  nous  déplaît  pas  de 
mentionner  les  feuilles  de  paravent  de 
Mlle  Fuchs,  dans  le  goût  décoratif  du 
xvme  siècle,  et  celles  de  MIle  Marie  Richner, 
où  de  grandes  fleurs  exotiques  ont  été 
brodées  sur  un  fond  jauni  et  pâli  de 
paysage,  peint  à l’aquarelle. 

La  broderie,  la  dentelle,  le  tissage,  le 

travail  sur  étoffe  attendent  aussi  leur  renouvellement,  et  nous  avons  sous  les  yeux  certaines 

pièces  qui  nous  disent  qu’une  ère  nouvelle  se  prépare. 
Nous  souhaitons  voir  à côté  des  beaux  ouvrages  des 
siècles  passés  une  interprétation  actuelle  et  récente, 
plus  libre  et  plus  hardie  peut-être,  une  formule  tou- 
jours française  et  conforme  à nos  aspirations  d’au- 
jourd’hui. 

Le  Comité  de  dames  qui  a formé  cette  exposition 
et  qui  a jeté  au  grand  public  un  appel  fait  pour  être 
entendu,  a le  devoir  de  se  mettre  à la  tête  d’un 
mouvement  bien  particulier.  Plus  d’une  protectrice, 
plus  d'une  promotrice  va  sortir  de  ces  rangs  où  nous 
retrouvons  les  noms  de  nos  grandes  familles. 

Encourager  la  fondation  des  écoles,  diriger  des 
acquisitions  qui  ont  leur  place  dans  le  mobilier  de 
la  maison,  éveiller  l’esprit  des  artistes,  élever  la 
femme  en  lui  indiquant  une  carrière  à suivre,  voilà 
une  mission  qui  s’offre  et  qui  réunira  tout  le  monde. 

Le  Comité  nous  semble  devoir  être  réellement  directeur,  en  marquant  certaines  préfé- 
rences et  en  utilisant  ensuite  certains  avis.  Il  lui  appartient  de  reprendre  des  expositions 


Mlne  Kœchlin  : 

Couverture  de  livre  en  cuir  repoussé. 


Mmc  la  baronne  d’Eichthal 
Petite  boîte  en  cuir  ciselé. 
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pareilles  à celle-ci,  en  indiquant  aux  initiés  et  aux  adeptes  de  bonne  volonté  le  parti  qu’on 
peut  en  tirer.  Il  doit  appeler  l’intérêt  même  sur  ces  concours  d’écoles,  qui  donnent  de  si 
heureux  résultats  et  oü  tout  révèle  une  impulsion  créatrice. 

Nous  constatons  le  succès  et  la  portée  de  la  manifestation  qui  vient  d’avoir  lieu.  L'Union 
centrale  des  Arts  décoratifs  lui  a trouvé,  au  milieu  du  désarroi  qui  s’étend  par  moments  sur 
nos  projets  d’expositions,  un  cadre  assez  brillant  dans  l’hôtel  qu’a  bien  voulu  mettre  à sa 
disposition  M,ne  la  baronne  Thénard,  présidente  d’honneur  du  Comité. 

Les  salons  ont  été  suffisants  pour  contenir  ces  spécimens  variés  de  nos  arts  contempo- 
rains. La  partie  rétrospective  jointe  à cette  exposition  et  qui  remplit  deux  salles  a remis 
enfin  sous  les  yeux  des  visiteurs  des  séries  d’objets  de  choix  qui  s’harmonisent  avec  l'ancien 
décor.  Ces  raretés  inspirent,  au  reste,  des  comparaisons  fécondes,  même  à l’artiste  qui  veut 
être  fidèle  à un  sens  nouveau  de  l’Art  et  appartenir,  corps  et  âme,  à la  recherche  de  la 
modernité. 

Antony  VALABRÈGUE. 


Mrae  la  comtesse  d’Aubigny  : Coussin  brodé. 


CAUSERIE 

SUR  LE  STYLE,  LA  TRADITION 
ET  LA  NATURE 


n peut  croire  sans  peine  qu'il  existe  un  certain 
désarroi  parmi  les  artisans  modernes.  Voilà 
quelques  années  déjà  qu’ils  ont  été  dérangés 
de  leurs  occupations  habituelles  et  qu'il  leur  a 
été  réclamé  autre  chose  que  ce  qu'ils  faisaient 
dans  une  parfaite  quiétude,  sûrs  d’avance  de 
l’approbation  des  marchands  et  des  amateurs. 
Ils  fournissaient  l’article  de  Paris  plus  ou  moins 
luxueux,  se  différenciaient  seulement  par  une 
recherche  plus  précise,  par  un  soin  plus  complet 
dans  l’exécution,  des  fournisseurs  industriels  qui 
répandent  par  le  monde  les  objets  d’utilité  et  les  objets  d’ornementation  qui  repré- 
sentent le  travail  français,  le  goût  français,  la  pensée  française. 

Au  lendemain  de  la  guerre,  alors  que  les  ateliers  parisiens  furent  décimés 
par  les  batailles  contre  l'étranger,  par  les  luttes  civiles  et  par  l’effrayante  répression 
qui  suivit,  on  s’avisa  que  nous  allions  avoir  beaucoup  de  mal  pour  résister  à la 


concurrence  des  nations  européennes,  fortes  de  notre  faiblesse,  et  aussi  de  l’apport 
logique,  fatal,  de  nos  producteurs  exilés.  Car,  notez-le  bien,  le  mouvement  d’art 
actuel,  en  ce  qui  concerne  l’objet  usuel  et  l’objet  décoratif,  est  né  d’une  préoccu- 
pation industrielle.  Depuis,  une  sorte  de  dédoublement  s’est  produit  dans  les  milieux 
artistiques.  Il  a été,  pour  ainsi  dire,  tacitement  convenu  qu’il  n’y  avait  qu’à  laisser  la 
production  industrielle  suivre  son  cours  et  que  l’on  pouvait  demander  à l’élite 
existante,  et  à tous  ceux  qui  se  présenteraient  pour  faire  partie  de  cette  élite,  de  créer 
autre  chose  que  la  production  courante,  de  déterminer  un  mouvement  de  recherche 
originale,  d’oublier  les  époques  passées,  de  s’inspirer  du  sentiment  moderne. 

Le  programme  était  large  et  vague,  et  il  ne  pouvait  en  être  autrement.  Jamais 
personne,  à ma  connaissance  du  moins,  n'a  demandé  aux  artistes  d’inventer  une 
formule  complète,  de  doter  leur  époque  d'un  style,  qui  aurait  été  le  style  du  xix®  siècle. 
On  a pu  déplorer  que  ce  style  n’existât  pas,  mais  il  n’est  venu  à la  pensée  de  qui  que  ce 
soit  de  réclamer  son  éclosion  et  sa  définition  instantanées.  La  définition  du  style  ne 
peut  être  qu’une  définition  historique,  c'est-à-dire  faite  après  coup,  lorsque  les  temps 
sont  révolus,  lorsqu’il  est  possible  d’envisager  les  résultats  d’un  long  et  patient  travail 
humain.  Observez  les  monuments  de  tous  genres  qui  ont  survécu  depuis  les  temps  de 
l’antiquité  jusqu'à  nos  jours,  vous  verrez  les  formes  naître  de  l'instinct  et  du  besoin, 
vous  verrez  ces  formes  se  transformer  lentement,  s’élever  à une  perfection  particulière 
que  l’on  a désignée  du  mot  de  et  style  » et  qui  représente  l’apogée  d'une  race,  d'une 
époque,  d’un  groupe,  d’une  province.  C’est  le  résultat  enviable,  en  effet,  de  se  résumer 
ainsi,  de  s’incarner  en  des  aspects  durables,  de  matérialiser  par  la  beauté  concrète  la 
beauté  de  l’esprit.  Mais  c’est  en  vertu  d’une  lente  opération  que  s’accomplit  cette 
œuvre  des  siècles.  Dans  le  passé,  vous  voyez  croître  un  style  comme  un  organisme 
vivant,  s'augmentant  ici,  se  simplifiant  là,  se  complétant,  se  perfectionnant,  s’ornant 
de  précieuses  qualités,  parfois  de  charmants  défauts,  parvenant  enfin  à la  minute 
exquise  de  la  raison  et  de  l’équilibre,  après  laquelle  il  faut  bien  décroître,  vieillir, 
connaître  les  tares  de  la  décadence,  les  affres  de  l’agonie,  le  silence  de  la  mort.  Ç'est 
de  cette  mort  que  sort  une  nouvelle  vie.  Les  formes  abolies  ressuscitent  en  des  formes 
naissantes.  L’invincible  tradition  s’élabore  et  se  maintient.  Le  printemps  jaillit  des 
ruines.  Aucune  solution  de  continuité  dans  cette  trame  de  l’existence.  Même  pendant 
les  périodes  d’attente,  de  transition,  la  sève  circule,  ininterrompue,  contient  un  avenir 
de  bourgeons  et  de  Heurs.  Je  ne  vois  donc  pas  que  les  artistes  soient  tenus  de  nous 
fournir  quand  même  un  style  que  nous  ne  concevons  pas,  qui  meurt  et  éclot  sans  cesse. 

Il  ne  peut  leur  être  demandé  que  de  mener  leur  travail  jusqu’à  la  perfection  qu’ils 
doivent  se  proposer.  Qu’ils  se  rendent  maîtres  de  la  forme  choisie,  qu’ils  mettent  en 
accord  toutes  les  parties,  qu’ils  poursuivent  et  réalisent  le  bel  équilibre  de  l’objet,  qu’ils 
ne  donnent  pas  l'impression  de  l'ajouté  et  du  disparate  par  une  ornementation  quel- 
conque appliquée  à cette  forme  essentielle.  Voilà,  je  crois  bien,  ce  qui  peut  être 
exigé  d'eux. 

Pour  ce  qui  est  de  l’imitation  et  de  la  tradition,  le  problème  paraît  compliqué,  et  il 
l’est,  en  effet,  par  la  faute  du  public  qui  demande,  des  fabricants  qui  ne  discutent  pas, 
des  artistes  qui  obéissent  pour  vivre.  Ce  qui  est  voulu,  c’est  un  travail  d’aujourd’hui 
qui  ressemble  au  travail  d’hier.  Que  l'objet  soit  Moyen-Age,  Renaissance  ou  Louis  XV, 
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c'est  toujours  à une  répétition  qu'est  convié  l’artisan.  Il  répète  donc  et,  le  plus  souvent, 
il  répète  mal,  faute  de  bons  modèles.  Il  ne  va  pas  aux  originaux,  par  la  raison  que 
ces  originaux  ne  se  trouvent  pas  mis  à sa  disposition,  et  c'est  fâcheux,  car  par  là  il 
apprendrait  sûrement  des  choses  qu'il  lui  arrive  d'ignorer,  il  apprendrait  des  propor- 
tions, une  solidité,  une  construction,  une  qualité  de  « plein  » qui  est  allée  tous  les  jours 
se  perdant.  Il  n'a,  par  les  cahiers  de  modèles  qu'il  possède,  que  des  images  d'à  peu 
près,  ne  lui  fournissant  que  des  idées  approximatives  des  originaux  qui  lui  sont 
désignés  comme  exemples.  Il  copie  ces  apparences,  et  l’on  sait  quel  grand  nombre  de 
pièces  creuses  et  mal  comprises  sont  produites  par  ces  pratiques.  J'allais  dire  que  je 
ne  parlais  pas  ici  seulement  des  artisans  soumis  à la  production  industrielle;  mais, 
vraiment,  lesquels  n'y  sont  pas  soumis?  Il  faut  bien  mettre  à part  les  sculpteurs  qui 
sont  entrés  en  lice  et  qui  inventent  et  façonnent  des  pièces  uniques,  lesquelles  ont  un 
intérêt  d'indication,  mais  ne  comptent  pas  encore  dans  la  question  qui  nous  occupe. 
Je  parle  donc  de  toute  la  population  intéressante  des  artisans  sortis  des  écoles  d'art 
ou  préparés  par  l'apprentissage,  et  je  vois  chez  eux  le  même  mal  et  la  même  impuis- 
sance, du  plus  humble  au  plus  achalandé. 

C’est  parmi  eux,  je  crois,  qu'il  serait  bon  de  faire  pénétrer  cette  idée  que  la  tradi- 
tion, pour  être  bien  comprise,  doit  prendre  la  signification  d'un  enseignement  de 
nature  et  d'un  retour  à la  vie.  Faites  ce  que  vos  prédécesseurs  ont  fait.  La  nature  est 
inépuisable  en  combinaisons,  en  formes,  en  mouvements,  en  différences.  Demandez-lui 
ses  secrets,  comme  vos  devanciers  les  lui  ont  demandés,  et  sachez  les  comprendre. 
Pensez  à l'infinité  et  à la  variété  d'aspects  et  de  combinaisons  que  vous  offrent  les 
pierres,  les  coquillages,  les  végétaux,  les  animaux  de  toutes  sortes.  Cherchez  dans  cette 
mêlée  vivante  ce  qui  convient  à la  réflexion  de  votre  esprit  et  au  travail  de  vos  mains. 
Vous  ne  copierez  pas,  car  on  ne  copie  jamais,  quelque  effort  que  l'on  fasse.  Vous 
adapterez  des  formes  existantes  aux  destinations  que  vous  vous  proposerez.  L'attention 
scrupuleuse  vous  conduira  doucement,  par  des  transitions  insensibles,  à des  créations 
de  l'imagination.  Ne  vous  préoccupez  pas  de  savoir  si  vous  recommencerez  des  choses 
déjà  faites.  Qu'il  vous  suffise  de  vous  placer  directement  en  face  des  formes  présentes. 
Qu'il  vous  suffise  de  vous  séparer  de  vos  prédécesseurs  par  une  seule  nuance.  Cette 
nuance,  vous  l’obtiendrez  facilement  si  vous  êtes  patient  et  sincère,  si  vous  ne  prétendez 
pas  à renouveler  l'Art,  si  vous  êtes  humble  et  fervent  devant  les  richesses  innombrables 
et  inépuisables  que  vous  offre  l'univers. 


Gustave  GEFFROY. 


Fleuron  composé  par  E.  Grasset. 
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» 

ET  SON  ENSEIGNEMENT 

Conférence  faite  a l’Union  centrale  des  Arts  décoratifs 

( Suite .) 1 

e patriotisme,  Mesdames,  ne  consiste  pas  à ignorer  ou  à nier  le 
mérite  des  autres  nations,  mais  à étudier  ce  mérite  tout  en 
donnant  à notre  pays  la  première  place  dans  notre  cœur.  Le 
patriotisme  consiste  surtout  à examiner  les  faiblesses  de  notre 
pays  et  à tâcher  de  les  surmonter. 

La  France  n’a  pas  exposé  de  cuir  d’art  décoratif  à l’Exposition 
universelle  de  Chicago,  il  faut  l'avouer.  Nous  y avons  présenté 
des  cuirs  bruts  admirables,  des  cuirs  estampés  assez  intéressants, 
des  reliures  parfaites  comme  travail,  mais  nul  cuir  d'art  décoratif. 

Ici,  Mesdames,  j’ouvre  forcément  une  parenthèse,  pour  expliquer  comment 
la  reliure,  toute  belle  qu’elle  soit,  ne  peut  être  appelée  un  cuir  d'art  décoratif;  la 
reliure  n’emploie  pas  exclusivement  le  cuir;  quand  elle  l’emploie,  ses  dimensions 
réduites,  la  collaboration  forcée  qu’elle  demande  souvent  à un  dessinateur  et 
toujours  à plusieurs  ouvriers,  l’écarte  du  cuir  d’art  proprement  dit.  Le  panneau  de 
cuir  d’art  appliqué  en  meubles  ou  en  objets  usuels,  forme  une  chose  séparée,  qui 
réclame  pour  elle  seule  l’éloge  ou  le  blâme,  tandis  que,  dans  la  reliure,  l’art  qui 
s’y  rencontre  est  disséminé  dans  l’ensemble  du  volume,  la  tranche,  le  dos,  les 
petits  fers,  les  gardes;  bref,  dans  la  reliure,  l’art  est  homogène  avec  le  volume 
entier;  enfin,  n’oublions  pas  qu’à  côté  de  relieurs  qui  s’ingénient  pour  enrichir 
la  reliure  d’effets  nouveaux,  il  y en  a parmi  les  meilleurs  qui  se  contentent  de 
payer  d’habiles  ouvriers  pour  recopier  éternellement  des  reliures  existant 
depuis  cent  ans. 

Cette  absence  du  cuir  d’art  français  à l’Exposition  de  Chicago  ne  pouvait 
échapper  à la  haute  direction  du  Ministère  du  Commerce,  et  le  désir  de  remédier 
à cette  absence  a fait  naître  l’intérêt  qui  protège  actuellement  le  cuir  d’art  et 
qui  nous  groupe  ici  aujourd’hui. 


i.  Voy.  1 a Revue  des  Arts  décoratifs,  t.  XVIII,  p.  157. 
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Détail  à noter  : beaucoup  de  nations  exposèrent  à Chicago  des  cuirs  d’art 
dans  le  Wooman's  Building  (Palais  des  Femmes),  car  ce  renouveau  attire  volon- 
tiers les  femmes  qui  trouvent  le  moyen  d’y  faire  valoir  leurs  qualités  primor- 
diales, l’adresse,  le  soin  et  la  grâce. 

Aussi,  lorsque  après  de  longues  années  de  tâtonnements  et  de  recherches,  je 
fus  chargé  par  notre  gouvernement  d’une  mission  d’étude  sur  le  cuir  d’art  en 
Allemagne,  mon  but  était  fixé.  Je  résolus  de  répandre  en  France  le  goût  du  cuir 
d’art,  je  résolus  d’ouvrir  ce  débouché,  je  résolus  d’entrer  en  lutte,  non  pas  contre 
les  autres  nations,  mais  en  face  d’elles;  et,  pour  réaliser  ce  but,  c’est  aux  femmes 
que  j’ai  songé,  aux  femmes  pour  me  protéger  par  leur  enthousiasme  si  fécond, 
si  généreux,  aux  femmes  qui  sont  les  plus  ardents  apôtres  d’une  idée;  c’est  aux 
femmes  que  j’ai  également  songé  pour  remettre  entre  leurs  mains,  avec  un 
travail  nouveau,  une  force  nouvelle. 

III 

Pour  que  vous  sachiez,  Mesdames,  quelle  peut  être  l’importance  du  cuir  d’art 
en  France,  il  faut  d’abord  que  vous  sachiez  son  importance  à l’étranger.  En 
Allemagne  surtout,  il  existe  une  véritable  industrie  de  cuir  d’art  uniquement  fait 
à la  main.  Dans  ce  pays  où  la  machine  règne  en  maîtresse,  où  la  fabrication  par 
la  force  motrice  est  d’une  puissance  alarmante  au  dire  de  nos  économistes,  en 
vingt  ans,  grâce  au  patronage  impérial,  une  industrie  manuelle  a pu  jaillir, 
prospère  et  rémunératrice. 

Berlin,  Hambourg,  Francfort,  Dresde,  pour  ne  citer  que  les  villes  princi- 
pales, possèdent  des  maisons  immenses,  employant  cinquante,  cent,  deux  cents 
personnes.  Ces  maisons  appliquent  le  cuir  d’art  à toutes  les  ressources  de  la 
décoration.  Panneaux  de  portes  et  de  murailles,  paravents,  écrans,  fauteuils, 
chaises,  pliants,  coffres,  bahuts,  étagères,  revêtement  de  cheminées,  caissons  de 
plafonds,  supports,  corbeilles  à papier,  buvards,  boîtes  à ouvrage,  porte-mon- 
naie..., Mesdames,  la  nomenclature  serait  fastidieuse,  je  m’arrête. 

Ces  maisons,  vous  l’imaginez,  ne  se  bornent  pas  à vendre  en  Allemagne 
seulement.  Elles  expédient  et  elles  exportent  des  cuirs  d’art  aux  quatre  coins 
du  inonde...,  leurs  travaux  en  cuir  sont  demandés  par  l’Amérique  qui  les  paie 
d’un  prix  élevé.  Ces  maisons  se  préparent  à exposer  à Paris  en  rgoo.  L’empe- 
reur Guillaume  II,  qui  se  fait  une  gloriole  de  ce  renouveau  du  cuir,  a donné 
l’ordre  de  ne  ménager  ni  efforts,  ni  subsides...  ces  maisons  se  partagent  déjà 
. d’avance  nos  médailles,  elles  me  l’ont  dit  à moi-même. 

Mesdames...  vous  êtes  Françaises...  permettez-moi  de  ne  pas  insister  davan- 
tage sur  ce  sujet,  il  me  rappelle  des  moments  pénibles  de  ma  mission  en  Alle- 
magne, quand  les  directeurs  des  musées  et  des  écoles  me  montraient  fièrement 
les  travaux  de  leurs  élèves,  et  que  je  ne  pouvais  répondre  : « Nous  aussi,  nous 
avons  un  cuir  d’art  français.  » 

Je  le  répète,  le  patriotisme  ne  consiste  pas  à dénigrer  le  mérite  des  autres 
nations,  mais  à les  égaler  et  à les  dépasser,  s’il  est  possible. 

Donc,  puisque  1900  approche,  puisque  nous  savons  quels  sont  actuellement 
les  préparatifs  des  autres  nations,  nous  ne  devons  pas  être  inférieurs  à ceux 
que  nous  invitons. 

Toutes  les  guerres,  Mesdames,  ne  se  font  pas  à coups  de  canon!  Le  terrain 
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commercial  et  artistique  est  un  champ  de  bataille  aussi  terrible  que  celui  où 
tombèrent  héroïquement  les  nôtres.  S’il  est  moins  glorieux,  il  est  aussi  meur- 
trier, ne  l’oublions  pas! 

C’est  pourquoi,  en  revenant  d’Allemagne,  j’ai  quitté  la  calme  solitude  de 
l’atelier,  si  chère  à l’artiste,  pour  élever  ma  voix.  J'ai  voulu  montrer  notre  infé- 
riorité sur  une  branche  d’art  décoratif,  et  le  moyen  d’y  remédier. 

C’est  pourquoi  j’ai  fait  appel  aux  Françaises,  c’est  pourquoi  j’ai  donné  et  je 
donne  sans  regret  mon  temps  et  mon  zèle.  Toute  chose  sincère  mérite  sa  récom- 
pense, la  mienne  serait  d’opposer,  en  1900,  aux  sections  étrangères,  une  section 
française  de  cuir  d’art. 

Pour  opposer  aux  sections  étrangères  de  cuir  d’art  une  section  française,  il 
fallait  un  groupe  de  producteurs,  et  pour  avoir  ce  groupement  former  des 
élèves.  Il  était  impossible  d’opposer  aux  centaines  de  producteurs  étrangers 
une  demi-douzaine  d’artistes  qui,  seuls  en  France,  produisaient  du  cuir  d’art; 
artistes  isolés  et  faibles,  non  sans  talent,  mais  sans  cohésion. 

Mesdames,  il  y a dix-huit  mois,  quand  je  suis  revenu  d’Allemagne,  l’ensei- 
gnement du  cuir  d’art  n’existait  pas  en  France.  Les  mots  cuir  et  art  n’étaient 
guère  accouplés.  L’idée  qu’une  chaise  en  cuir  pût  donner  une  impression  d’art 
ne  venait  pas  à l’esprit.  Sur  le  plus  beau  bois  de  nos  ébénistes,  on  appliquait 
un  maroquin  rouge  avec  un  chiffre  banal...  c’était  le  summum!  et  quand  on 
voulait  offrir  un  porte-cartes  d’exception,  on  l’ornait  d’un  chiffre  en  diamants! 
C’était  tout  ce  que  la  maroquinerie  française  possédait  : or,  quand  une  question 
de  goût  ou  d’art  est  résolue  avec  des  billets  de  banque,  elle  est  condamnée 
d’avance. 

Pour  enseigner  le  cuir  d’art,  tout  était  à créer,  depuis  les  outils  jusqu’aux 
montages.  Je  dis  les  outils  et  je  dis  bien.  L’outillage  énorme  des  cuirs  de 
Cordoue,  sortes  de  maillets  en  bois,  ne  nous  convenait  pas  plus  que  l’outillage 
allemand  qui  exige  la  force  musculaire...;  il  m’a  fallu  inventer  une  série  d’outils 
légers  et  propres  aux  mains  de  nos  Françaises. 

Venait  ensuite  la  préoccupation  de  créer  en  si  peu  de  temps  une  méthode 
comprenant  toutes  les  phases;  choisir  le  mode  d’enseignement,  le  genre  de 
décoration. 

Les  jours,  les  semaines  passaient,  et  le  chiffre  fatidique  de  1900  se  dressait 
devant  moi  imprimé,  c’était  à le  croire,  dans  cette  Peau  de  chagrin  mystérieuse 
dont  Balzac  a fait  un  de  ses  chefs-d’œuvre. 

Il  fallait  donc  choisir  le  mode  d’enseignement.  En  réalité,  Mesdames,  il  n’y  a 
qu’une  façon  d’enseigner,  quand  il  ne  s’agit  plus  d’enfants,  c’est  de  forcer  l’élève 
à travailler  seul.  J’appuie  à dessein  sur  le  mot  seul. 

Par  cette  phrase  : forcer  l’élève  à travailler,  c’est  le  diriger,  le  conseiller, 
l’éclairer,  l’encourager,  et  par  le  mot  seul , j’entends  la  nécessité  de  le  livrer  en 
même  temps  aux  prises  avec  la  difficulté  quand  il  s’isole,  solitaire,  en  face  de 
son  chevalet  ou  de  sa  table. 

Courber  un  élève  sans  répit  sous  les  yeux  du  maître,  lui  guider  son  crayon, 
ses  burins,  lui  indiquer  les  périls,  lui  éviter  les  échecs,  peut  être  considéré  un 
enseignement  consciencieux,  certes,  mais  est-il  fécond?  est-il  salutaire?  est-il 
fortifiant?...  j’en  doute!  L’élève  tenu  en  bride  voit  s’atrophier  peu  à peu  toute 
son  initiative.  Il  s’applique  à copier  le  maître.  Il  ignore  la  recherche,  l’essai,  le 
tâtonnement.  N’en  doutez  pas,  l’essai,  le  tâtonnement,  fussent-ils  maladroits,  sont 
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plus  fertiles  pour  l’élève  que  la  copie  servile  ou  la  passivité  stérile;  l’élève 
constamment  élève  ne  sera  qu’une  machine...  un  manœuvre. 

Mesdames,  on  ne  peut  enseigner  un  art  comme  on  enseigne  la  confection 
des  brioches.  Le  pâtissier  exige  la  présence  journalière  et  permanente  du  novice 
qu’on  a baptisé  irrévérencieusement  du  sobriquet  de  mitron.  Pendant  une  année, 
les  études  de  ce  noviciat  se  bornent  à apprendre  l’art  de  se  donner  des  indi- 
gestions, ou  à promener  dans  Paris,  de  rassemblement  en  rassemblement,  cette 
banne  légendaire  où  se  profilent,  côte  à côte,  un  vol-au-vent  décoré  du  ruban 
rouge  de  l’écrevisse,  et  le  nougat  légal  des  noces  et  festins.  On  ne  saurait 
assimiler  de  futures  artistes  à des  apprenties. 

Non!  j’ai  tenu,  en  dépit  de  quelques  traditions,  à livrer  mes  élèves  à elles- 
mêmes,  à provoquer  leur  personnalité,  à faire  naître  leur  initiative,  à les  armer 
pour  le  jour  où,  quittant  l’atelier  du  maître,  elles  devront  se  suffire;  et  déjà, 
pour  essayer  leurs  forces  naissantes,  pour  leur  donner  ce  sentiment  de  confiance 
morale,  à nul  autre  pareil,  que  donne  le  premier  gain,  je  leur  ai  fait  commander 
et  vendre  des  petits  panneaux,  tant  à mes  élèves  des  écoles  qu’aux  élèves  de 
mes  cours. 

En  outre,  vous  n’êtes  pas  sans  savoir  que  la  première  condition  exigée  par 
l’économie  sociale  pour  le  travail  de  la  femme  est  qu’il  se  fasse  chez  elle.  Pour 
la  femme,  jeune  fille  ou  mère,  travailler  au  dehors  est  une  perte  de  temps  et 
une  habitude  funeste.  Tout  travail  qui  relâche  les  liens  de  la  famille  est  démo- 
ralisateur. 

A notre  époque,  époque  de  bouleversement  et  d’évolution,  la  diminution 
des  revenus,  l’augmentation  des  charges,  l’âpreté  de  la  lutte,  pousse  et  force 
la  femme  à travailler,  non  seulement  la  fille  du  peuple,  mais  parfois  dans  les 
classes  de  la  bourgeoisie  et  de  la  noblesse  appauvries,  ruinées  par  les  boule- 
versements d’une  fin  de  siècle  qui  est  une  transition  entre  le  passé  croulant 
et  l’avenir  inconnu. 

Ne  regrettons  pas  cette  nouvelle  loi  du  travail  pour  tous  et  pour  toutes...;  le 
travail  est  le  grand  pondérateur  de  l’équilibre  moral...;  que  nos  femmes  tra- 
vaillent donc...  mais  qu’elles  travaillent  chez  elles. 

Après  avoir  arrêté  les  lignes  de  l’enseignement  que  je  voulais  faire,  une 
femme  chez  laquelle  le  patriotisme  est  un  héritage  de  famille,  la  fille  d’un  de 
nos  grands  savants,  fit  parler  du  cuir  d’art  au  Comité  de  l’École  professionnelle 
de  jeunes  filles  Élisa  Lemonnier;  et  après  lecture  de  mon  rapport  au  ministère 
du  commerce,  le  cours  fut  décrété  et  décidé  d’urgence  en  huit  jours.  11  s’ouvrit 
le  ier  mars  1897,  il  y a quatorze  mois. 

Ensuite,  une  autre  de  vous,  Mesdames,  la  descendante  d’un  grand  poète,  une 
femme  dont  vous  appréciez  le  goût  dans  vos  séances  du  jury,  groupa  chez  elle 
quatre  élèves;  puis  Mme  Pégard,  alors  secrétaire  du  Comité  des  dames  et  que 
sa  préoccupation  de  mettre  en  valeur  à l’Exposition  de  Chicago  et,  depuis,  toutes 
les  productions  du  travail  féminin,  a amenée  à des  études  d’économie  sociale  que 
l’Institut  et  les  jurys  internationaux  ont  si  hautement  su  récompenser,  proposa 
au  Comité  la  création  de  huit  bourses  à un  de  mes  cours,  demande  qui  fut 
acceptée. 

Le  flocon  a fait  boule  de  neige.  Nous  voici,  Mesdames,  à la  veille  d’un 
concours  de  cuir  d’art,  le  premier  qui  ait  eu  lieu  en  France,  et  cela  sur  ma 
demande  à l’une  des  vice-présidentes.  Ce  concours  va  clore  cette  série  intelli- 
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gemment  organisée  par  Mme  Cheret-Carrier-Belleuse,  qui  porte  en  vaillante 
continuatrice  des  noms  aussi  célèbres. 

Vingt-deux  de  mes  élèves  sont  déjà  en  état  d’y  prendre  part,  les  autres  étant 
ou  absentes,  ou  trop  faibles  encore. 

Tel  est,  Mesdames,  le  premier  chapitre  de  l’histoire  du  cuir  d’art  français. 
Je  suis  heureux,  en  le  retraçant  devant  vous,  de  remercier  ici  toutes  ces  femmes 
de  grand  cœur  et  de  grand  esprit. 

i (A  suivre.)  Saint-André  de  LIGNEREUX. 


CONCOURS  DE  CUIR  D'ART 

OUVERT  PAR  L’UNION  CENTRALE  DES  ARTS  DÉCORATIFS 


Le  Comité  de  la  section  féminine  de  l’Union  centrale  a,  sur  la  demande  de  M.  Saint-André  de 
Lignereux,  organisé  un  premier  concours  de  cuir  d’art,  dont  l’exposition  a eu  lieu  du  6 au  16  mai 
dernier. 

Quarante  envois  ont  répondu  à l’appel  du  Comité  des  Dames.  Vingt-deux  de  ces  envois  étaient 
présentés  par  les  élèves  de  M.  de  Lignereux,  se  répartissant  de  la  façon  suivante  : huit  élèves  de 
son  cours  de  l’Union  centrale  des  Arts  décoratifs;  cinq  élèves  de  son  cours  de  l’École  professionnelle 
de  jeunes  filles  (Élisa  Lemonnier);  huit  élèves  de  ses  cours  particuliers  (enseignement  variant  de 
dix-huit  mois  à un  an  d’enseignement). 

Les  prix  suivants  ont  été  votés  et  décernés  par  le  Comité  de  l’Union  centrale  des  Arts  décoratifs: 

Premier  prix  à M110  Marie-Inès  Pierrard;  médaille  de  vermeil  et  une  prime  de  cent  francs. 
(Élève  de  Saint-André.) 

Second  prix  à M"*  Paule  Thibaud:  médaille  d’argent  et  une  prime  de  cinquante  francs.  (Élève 
de  Saint-André,  cours  de  l’Union  centrale  des  Arts  décoratifs.) 

Mention  à M11'  Louise  Thibaud;  médaille  de  bronze.  (Élève  de  Saint-André,  cours  de  l’Union 
centrale  des  Arts  décoratifs.) 

Mention  à Mlle  Éva  Pinguet.  (Élève  de  Saint-André,  école  Élisa  Lemonnier.) 

Mention  à M1,e  Fichellé.  (Élève  de  Saint-André,  cours  de  l’Ur.ion  centrale  des  Arts  décoratifs.) 

Nous  reproduisons  dans  nos  planches  hors  texte  les  projets  auxquels  ont  été  décernés  les  deux 
premiers  prix. 
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Bunie  Jones,  décorateur  : une  visite  à sa  maison  de  Londres. 

Le  dernier  concours  de  la  Société  d’encouragement  à l'Art  et  à l'Industrie  : un  flambeau  électrique. 

Concours  d'éventail  : les  éventails  coloriés  de  M.  Henry. 

La  fête  du  centenaire  du  Conservatoire  des  Arts  et  Métiers:  la  nouvelle  chaire 
demandée  par  M.  le  colonel  Laussedat. 

L’Exposition  de  céramique  moderne  au  Musée  des  Arts  décoratifs  de  Berlin. 

Reliures  anglaises. 

« Je  ne  suis  pas  un  Anglais,  moi,  je  suis  un  Italien  du  xv°  siècle!  » Voilà  les  paroles  que 
se  plaisait  à répéter  souvent  le  grand  artiste  sir  Edward  Burne  Jones,  qui  vient  de  mourir  le 
17  juin  dernier,  dans  sa  coquette  maison  de  Londres,  à West  Kensington,  et  qu’il  avait 
baptisée  la  Grange.  C’est  là,  dans  le  vaste  atelier  construit  au  fond  d’un  pittoresque  jardin 
qui  le  séparait  de  sa  maison,  que  nous  vîmes  pour  la  première  fois  Burne  Jones,  il  y a 
cinq  ans.  Son  ami  William  Morris  avait  tenu  à nous  introduire  auprès  de  son  cher  compa- 
gnon de  la  première  heure,  de  son  collaborateur  dans  la  lutte  soutenue  par  lui  depuis  1 8 5 5 
pour  doter  son  pays  d’un  art  décoratif  dont  il  voulait  reprendre  au  Moyen-Age  les  tendances 
inspiratrices.  « Vous  verrez,  m’avait  dit  William  Morris,  quel  homme  simple,  et  quel  grand 
poète,  et  quel  grand  cœur!  » 

Poète,  à coup  sûr,  Burne  Jones  le  fut.  Comme  notre  Puvis  de  Chavannes,  il  s’efforça, 
dans  ses  peintures  décoratives,  d’arriver  à la  puissance  de  l'expression  par  la  concision  du 
dessin,  par  le  choix  des  valeurs  d’un  coloris  savamment  étudié.  Mais  son  art  si  brillant  n’a 
rien  de  naïf  ni  de  spontané.  Ses  figures  sont  exquises,  mais  la  grâce  en  est  apprêtée;  ses 
colorations  sont  riches  et  rares,  mais  leur  harmonie  a je  ne  sais  quoi  de  sec  et  de  voulu 
qui  nuit  à l’enchantement  que  cependant  elles  vous  procurent. 

Parmi  les  œuvres  de  haute  inspiration  qui  assurent  à Burne  Jones  la  première  place 
dans  l’école  des  préraphaélites  en  Angleterre,  les  pages  purement  ornementales  ne  viennent 
qu’en  seconde  ligne.  Comment  pourtant  ne  pas  reconnaître  les  dons  précieux  de  décorateur 
du  peintre  de  l 'Escalier  d'or,  qui  se  trouve  dans  l’hôtel  de  lord  Battersea,  de  Y Annonciation, 
à Palace  Green,  de  Y Etoile  du  soir , etc.?  Le  génie  de  l’artiste  ne  s’est-il  pas  affirmé  dans 
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maintes  tapisseries  exécutées  dans  les  ateliers  de  William  Morris,  telles  que  Y Étoile  de 
Bethléem,  ou  dans  des  cartons  de  vitraux,  tels  que  la  Construction  du  temple?  Nous  nous 
souvenons,  enfin,  de  l'ameublement  si  étrangement  original  que  Burne  Jones  s'était  amusé 
à imaginer  pour  sa  maison  de  West  Kcnsington  et  des  deux  cartons  qu’il  voulut  bien  nous 
permettre  de  feuilleter  à loisir,  dans  lesquels  il  avait  accumulé  des  croquis  et  des  projets, 
jamais  réalisés,  de  bijoux,  de  frises  et  d’ornements  d’une  invention  délicieuse. 

. # 

* # 

La  Société  d’encouragement  à l’Art  et  à l’Industrie  s'applique  de  plus  en  plus,  dans  ses 
concours  annuels  entre  les  élèves  de  nos  écoles  d’art  décoratif,  à faire  porter  ses  programmes 
sur  des  objets  d’un  usage  courant,  et  à exciter  ainsi  les  jeunes  décorateurs  à composer  des 
ustensiles  pouvant  réellement  servir  aux  besoins  de  la  vie,  au  lieu  d’objets  de  vitrine  trop 
luxueux  ou  trop  difficiles  à exécuter  pour  avoir  un  intérêt  pratique.  C’est  une  excellente 
tendance. 

Le  concours  de  cette  année,  dont  les  résultats  viennent  d’être  exposés  à l’Ecole  des 
Beaux-Arts,  avait  pour  sujet  : Un  flambeau  électrique  de  bureau.  Environ  cent  quatre-vingts 
concurrents  se  sont  présentés,  et  beaucoup  de  projets,  il  faut  le  reconnaître,  ont  témoigné  des 
plus  sérieuses  qualités.  Toutefois,  il  est  évident  qu’un  grand  nombre  des  jeunes  gens  qui 
ont  pris  part  au  concours  n’avaient  point  suffisamment  réfléchi  aux  conditions  absolues 
d'emploi  de  l’objet,  c’est-à-dire  : solidité  complète  d’assiette,  qualités  de  résistance  de  la  tige 
et  de  flexibilité  de  l’ampoule  électrique.  Ne  pourrait-on  demander  aux  directeurs  des  écoles 
dont  les  élèves  prennent  part  à ces  concours  d’organiser  auparavant  une  conférence  spéciale? 
On  appellerait  ainsi  l'attention  des  concurrents  sur  les  difficultés  du  problème  à résoudre,  et 
on  éviterait  ces  erreurs  grossières. 

Nous  publierons  dans  un  prochain  numéro  la  reproduction  des  principales  œuvres 
récompensées.  Le  jury  a attribué  le  ier  prix  à M.  Guyot  (de  l’Ecole  Bernard  Palissy); 
le  2e,  à M.  Lambeau  (de  l’École  Bernard  Palissy);  le  3e,  à M.  Clément  Boyer  (de  l’École 
de  Nice);  le  4e,  à Mn°  Maguet  (de  l’École  des  Arts  décoratifs  de  Paris);  le  5e,  à M.  Petiau 
(de  l’École  des  Arts  décoratifs  de  Paris);  le  6e,  à M.  Provost  (de  l’École  Bernard  Palissy); 
le  7®,  à M.  Schuster  (de  l’École  Bernard  Palissy);  le  8e,  à M.  Ardouin  (de  l’École  Boulle,  de 
Paris);  le  9e,  à M.  Pasche  (de  Besançon);  le  10e,  à M.  Dubuisson  (de  Lyon). 


Un  autre  concours  intéressant  a été,  ce  mois-ci,  celui  qu’a  organisé  la  Chambre  syndicale 
des  éventaillistes  de  Paris.  Les  projets  ont  été  exposés  dans  la  Salle  des  dépêches  du  Figaro, 
où  un  public  nombreux  est  allé  les  voir. 

En  même  temps,  un  concours  analogue  était  ouvert  par  un  spécialiste  des  plus  intelli- 
gents, M.  Henry,  dont  l’activité  ingénieuse  s’emploie  avec  ardeur  à donner  aux  ouvrages  de 
dames  — broderies,  éventails,  coussins,  bandeaux  de  cheminée,  écrans,  etc.  — un  charme 
de  renouveau  et  un  sentiment  d'art  moderne.  M.  Henry  a eu  l’idée  originale  de  proposer 
aux  concurrentes  non  point  de  composer  des  éventails,  mais  simplement  à' enluminer  des 
modèles  d’éventails,  dont  le  dessin  au  trait,  imprimé  sur  tissu  Rubens,  était  fourni  à qui  en 
faisait  la  demande.  Quatre  modèles,  composés  par  M.  Trinquier-Trianon  et  tirés  du  langage 
des  fleurs,  ont  été  mis  ainsi  à la  disposition  des  concurrentes:  le  premier  avait  pour  sujet 
la  Charité  (vigne  sauvage);  le  second,  la  Pensée  (pensées);  le  troisième,  Y Amitié  (acacia, 
ou  la  pervenche  bleue);  le  quatrième,  la  Fidélité  (héliotrope  et  lierre). 

Croirait-on  qu’il  ne  s’est  pas  présenté  moins  de  six  cent  soixante-dix  concurrentes  appar- 
tenant à toutes  les  catégories,  jeunes  filles  et  femmes  du  monde,  employées,  ouvrières  et 
aussi  professionnelles  de  l'industrie?  11  en  est  venu  de  tous  les  points  de  la  France. 

Pour  le  jury,  composé  de  MM.  Victor  Champier,  Edme  Couty,  Trinquier-Trianon  et 
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Verneuil,  ce  n’a  pas  été  une  mince  besogne  que  de  classer  ces  innombrables  éventails  par 
ordre  de  mérite  et  de  distribuer  les  prix.  Il  l’a  accomplie  en  conscience,  après  deux  séances 
de  quatre  heures  chacune.  La  difficulté  du  choix  venait  de  la  différence  d’interprétation 
donnée  par  l’enluminure  aux  quatre  sujets  d’éventails.  Il  ne  s’agissait  pas  seulement  de 
déterminer  quelles  étaient  les  compositions  coloriées  de  la  façon  la  plus  agréable,  la  plus 
harmonieuse,  mais  aussi  avec  le  plus  de  justesse,  par  rapport  au  caractère  du  dessin.  Cer- 
taines concurrentes  avaient  procédé  par  teintes  plates,  très  sobres,  sans  rien  ajouter  au  trait 
imprimé  d’avance.  D’autres  avaient,  au  contraire,  cru  devoir  compléter  le  trait  par  des 
surcharges  de  couleurs.  Les  unes  étaient  restées  dans  la  convention;  d’autres  avaient  cherché 
des  effets  de  réalité.  La  plupart  s’étaient  trompées  sur  l’aspect  à donner  à la  partie  décorative 
constituée  par  les  fleurs  qui  devaient  avant  tout  conserver  leur  valeur  de  symbole  par  la 
largeur  de  facture  et  non  point  devenir  un  accessoire  trop  minutieusement  traité.  On  voit 
combien  de  points  de  vue  divers  il  y avait  à envisager  pour  ce  concours  de  coloris.  Le  jury 
a décerné  dix  prix  aux  concurrentes.  M.  Henry  fera  bien  de  renouveler  sa  tentative.  Pour 
les  femmes  qui  aiment  à occuper  leurs  loisirs  à ces  sortes  d’ouvrages  d’art,  — et  le  nombre 
en  grossit  chaque  jour,  — c’est  un  excellent  enseignement. 


M.  le  colonel  Laussedat,  directeur  du  Conservatoire  des  Arts  et  Métiers. 

(Médaille  exécutée  par  O.  Rotï,  à l’occasion  des  fêtes  du  Centenaire  de  cet  établissement.) 

Le  vendredi  24  juin  a été  célébré  le  centenaire  de  la  création  du  Conservatoire  des  Arts 
et  Métiers.  A cette  occasion,  M.  Roty,  l’éminent  graveur,  a exécuté  la  médaille  dont  nous 
donnons  la  reproduction  et  qui  représente  le  directeur  de  cet  établissement,  M.  le  colonel 
Laussedat. 

La  cérémonie  officielle  n’a  pas  manqué  d’éclat,  et  l’on  peut  dire  que  cette  fête,  consacrée  à 
la  science,  a eu  un  charme  tout  artistique.  Dans  la  journée,  les  invités  ont  été  admis  à 
visiter  les  galeries  nouvellement  réorganisées  du  Conservatoire,  ainsi  que  l'exposition 
temporaire  expérimentale  de  récentes  inventions  scientifiques  et  industrielles.  Le  soir, 
réception  dans  les  jardins  éclairés  au  gaz  acétylène  et  dans  les  galeries  de  l’ancien 
couvent  de  Saint-Martin-des-Champs,  où  de  curieuses  expériences  et  démonstrations 
ont  été  faites. 

C’est  le  12  germinal  an  VII  (1798)  que  la  première  République  installa  le  Conservatoire 
des  Arts  et  Métiers  dans  les  anciens  bâtiments  du  prieuré  de  Saint-Martin-des-Champs, 
occupés  alors  par  une  manufacture  d’armes.  On  y réunit  les  collections  de  machines  et  de 
métiers  que  Vaucanson,  bien  des  années  auparavant,  avait  commencé  de  former  dans 
l’ancien  hôtel  de  Mortagne,  rue  de  Charonne,  et  l’établissement,  sous  l’impulsion  énergique 
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qu'il  reçut,  prit  bientôt  une  importance  considérable  au  point  de  vue  de  l'enseignement  des 
sciences  appliquées  à l'industrie. 

Le  distingué  directeur  actuel,  M.  le  colonel  Laussedat,  n’aura  pas  peu  contribué  à 
illustrer  l’histoire  de  cette  célèbre  institution.  Il  a eu,  lui,  homme  de  science,  le  mérite 
de  comprendre  que  renseignement  du  Conservatoire,  entraîné  sans  doute  par  le  courant 
scientihque  de  notre  siècle,  n'avait  pas  fait  à l'Art  la  place  qui,  à l'origine,  avait  été  prévue 
par  les  promoteurs  de  cet  institut  supérieur.  Il  s’est  attaché  de  toutes  ses  forces  à obtenir  la 
création  d une  chaire  qui  faisait  défaut  : l’histoire  de  l'Art  appliquée  aux  métiers.  Que  de 

luttes  il  a dû  soutenir  depuis  dix  ans  ! Quels  frais  d'éloquence  il  a dû  faire  auprès  de  tous  les 
ministres  qui  se  sont  succédé. 

Ce  sera  son  honneur  d'avoir  enfin  triomphé.  Il  y a quelques  semaines,  le  décret  créant 
cette  chaire  nouvelle  a été  rendu,  et  d'ici  quelques  jours  on  connaîtra  le  nom  de  l'heureux 
titulaire.  Nous  pouvons  dire,  sans  trop  nous  aventurer,  que  le  professeur  choisi  est  un  de 
nos  architectes  qui  a fait  ses  preuves  déjà  comme  brillant  professeur  et  conférencier.  Le 
programme  de  son  cours,  que  nous  avons  sous  les  yeux,  sera  d’ailleurs  prochainement 
analvsé  dans  la  Revue  des  Arts  décoratifs. 

Notre  numéro  du  mois  d’aoùt  contiendra  un  article  sur  cette  chaire  nouvelle  du  Conser- 
vatoire. dù  à la  plume  de  M.  Lucien  Magne. 


* 

# * 

Nous  publions  ci-contre  une  gravure  reproduisant  l'aspect  de  la  grande  salle  du  rez-de- 
chaussée  du  Musée  des  Arts  décoratifs  de  Berlin,  où  se  trouve  actuellement  une  intéressante 
exposition  de  céramique  moderne  qui  restera  ouverte  jusqu'au  2 5 juillet. 

On  ne  saurait  assez  applaudir  à l’esprit  d'initiative  et  à l’activité  du  directeur  de  cet 
établissement  dans  l'organisation  de  ces  expositions  successives.  Quel  exemple  pour  nous 
autres.  Français! 

Il  est  facilede  comprendre,  sans  qu'il  soit  besoin  d'insister,  tout  le  bénéfice  que  peuvent 
tirer  les  industriels  et  les  artistes  de  l'Allemagne  de  ces  exhibitions  méthodiques,  qui  les 
initient  aux  plus  récents  progrès  accomplis  dans  tous  les  pays  et  leur  servent  d'enseignement 
fécond. 

L'exposition  de  céramique  dont  nous  parlons  a été  organisée  avec  une  intelligence 
remarquable  et  une  compétence  absolue.  On  n’y  trouve  rien  d'inutilement  encombrant. 
Les  pièces  choisies  par  le  représentant  du  Musée  des  Arts  décoratifs  de  Berlin  chez  les 
principaux  céramistes  de  France  et  des  autres  peuples,  témoignent  du  goût  le  plus  sur  et  des 
connaissances  les  plus  précises  sur  la  valeur  artistique  et  technique  de  chaque  pièce. 

On  nous  dit  que  l'exposition  de  céramique  du  Musée  des  Arts  décoratifs  de  Berlin  est 
très  visitée.  Nous  le  croyons  sans  peine.  C'est  une  ieçon  dont  nos  rivaux  ont  la  sagesse  de 
savoir  profiter. 


• * 

Quelques  beaux  spécimens  de  la  reliure  anglaise  contemporaine  viennent  de  nous  être 
présentés,  dans  une  exposition  spéciale,  qui  a eu  lieu  dans  les  magasins  de  MM.  Jean 
Boussod.  Manzi.  Joyaut  et  Cle  (ancienne  maison  Goupil). 

Nous  avons  retrouvé,  dans  cette  série  d'ouvrages  reliés  d’outre- Manche,  une  ornemen- 
tation d’une  richesse  indéniable.  Le  livre  de  prières,  la  Bible  chère  à nos  voisins,  le 
volume  de  poésies,  d'histoire  ou  de  voyages,  sont  recouverts  d’une  enveloppe  où  le  maroquin 
est  doré,  constellé,  semé  de  fleurs  ou  de  légères  dentelles. 

Ces  reliures  sont,  pour  la  plupart  du  temps,  conformes  à un  style  traditionnel;  ici  ce 
sont  des  panneaux  de  lys,  là  des  emblèmes  ou  des  motiis  héraldiques.  L aristocratie  anglaise 
doit  aimer  ces  formes  éclatantes,  voluptueuses,  répondant  à une  sorte  de  tendance  sérieuse. 
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Les  livres,  que  nous  apercevons  dans  leur  gaine  la  plus  luxueuse,  sont  laits  pour  prendre 
place  dans  la  bibliothèque  des  châteaux. 

Nous  avons  remarqué,  tout  d’abord,  une  certaine  influence  du  style  français  : c'est  la 
reliure  du  style  Louis  XIV  et  Louis  XV,  dans  ses  diverses  périodes.  Un  style  national 
anglais  ne  se  dégage  point  nettement  des  échantillons  que  nous  avons  eus  sous  les  yeux. 

Une  influence  bien  visible  est  celle  de  l’Orient  et  de  l'Inde,  influence  qui  se  traduit 
aujourd’hui  dans  plus  d’une  industrie  britannique. 

Les  maîtres  de  la  reliure,  en  Angleterre,  Cobden-Sanderson,  Joseph  Zœhnsdorf,  Douglas 
Cockerell,  John  Ramage,  etc.,  ont  une  extrême  habileté,  une  grande  certitude  dans  leur 
travail,  et  ils  nous  donnent  des  preuves  de  leur  savoir-faire  dans  bien  des  pièces.  Quelques 
essais  nouveaux  se  font  jour,  surtout  dans  le  veau  repoussé,  gaufré  parfois,  mais  dépourvus, 
en  général,  d’ornements  brillants. 

Une  association  de  femmes,  groupées  sous  le  titre  de  « Guild  women  binders»,  nous  a 
paru  représenter,  dans  ses  œuvres,  un  sentiment  assez  indépendant,  un  tour  de  main 
gracieux  et  délicat  et  des  recherches  moins  savantes  et  plus  spontanées. 

Nous  pouvons  citer  le  travail  de  miss  Bassett  pour  un  recueil  de  Walter  Crâne  : la 
reliure  est  damasquinée  de  dessins  de  fleurs  et  de  symboles;  les  tranches  sont  dorées  et 
ciselées.  Miss  Bassett  excelle  à jeter  sur  les  tranches  des  dessins  de  fleurs,  teintés  en  couleurs 
naturelles  et  en  relief. 

En  résumé,  il  nous  a semblé  que,  dans  cette  exposition,  la  recherche  de  la  somptuosité 
du  décor  faisait  tort  assez  souvent  à la  véritable  originalité.  Nous  aurions  voulu  y 
rencontrer  une  liberté  d’exécution  plus  conforme  à nos  tendances  modernes.  Les  relieurs 
dont  nous  avons  examiné  les  ouvrages  se  préoccupent  trop,  en  définitive,  de  Le  Gascon  et 
des  reliures  françaises  à mosaïques.  Au  milieu  de  l’évolution  qui  se  prononce  en  Angleterre, 
dans  tous  les  arts  industriels,  une  jeune  école  est  en  formation,  et  les  efforts  nouveaux  nous 
intéresseraient  certainement  en  France,  s’ils  nous  étaient  présentés,  de  même  qu’ils  sont 
faits  pour  tenter  la  curiosité  des  bibliophiles  et  des  amateurs  anglais. 

JUDEX. 


Le  Directeur-Gérant  : Victor  Champif.r. 


Bordeaux.  — lmp.  G.  Gounouilhou.  — G.  Chapon,  directeur.  — Rue  Guiraude,  1 1. 
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DU  CONSERVATOIRE 
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Les  visiteurs  qui  se  pressaient  le  24  juin  dans  les  galeries  admiraient  cette 
coüection  unique  de  modèles  qui,  répartis  suivant  un  ordre  méthodique,  sont 
le  commentaire  des  cours  oraux  et  fournissent  aux  artisans  le  plus  précieux  des 
enseignements,  celui  des  yeux. 

On  a pu  dire  justement  que  l'enseignement  technique  du  Conservatoire  des 
Arts  et  Métiers  avait  remplacé  dans  la  société  moderne  l’enseignement  profes- 
sionnel des  corporations.  En  ce  qui  concerne  les  méthodes  de  travail  applicables 
aux  différentes  matières,  cela  est  rigoureusement  exact.  Les  cours  du  Conser- 
vatoire, embrassant  toutes  les  connaissances  humaines,  mettent  à profit  toutes 
les  découvertes  scientifiques  et  contribuent  ainsi,  de  la  manière  la  plus  efficace, 
au  progrès  des  diverses  industries,  soit  par  le  développement  des  procédés 
techniques  d’extraction  ou  de  mise  en  oeuvre,  soit  par  l’amélioration  de 
l’outillage. 

Mais,  pour  justifier  le  beau  titre  de  Conservatoire  des  Arts  et  Métiers,  il 
importait  de  développer  aussi,  dans  chaque  métier,  l’initiative  artistique,  qui 
n’est  pas  dépendante  de  l'outillage,  mais  qui  est  liée  à la  connaissance  des 
propriétés  particulières  de  chaque  matière  et  des  ressources  qu’on  en  peut  tirer 
pour  le  décor  des  objets,  soit  par  le  relief,  soit  par  la  couleur. 

Avant  la  Révolution  française,  les  corporations  constituaient  des  associations 
privilégiées  et  par  ce  fait  trop  exclusives,  mais  elles  conservaient,  par  voie  de 
tradition,  les  secrets  de  métier,  et,  suivant  les  interprétations  de  la  flore  ou  de  la 
faune  particulières  à chaque  époque,  contribuaient  à la  formation  des  styles  par 
la  répétition  de  certains  types  reconnus  comme  les  meilleurs.  Ainsi,  c’est  par 
l’apprentissage  dans  l’atelier  que  les  artisans  pouvaient  développer  leurs  goûts 
et  acquérir  l’habileté  manuelle. 

Après  la  suppression  des  corporations,  c’est-à-dire  de  l’apprentissage,  on  a 
isolé  en  quelque  sorte  l’enseignement  artistique  de  l’enseignement  professionnel. 
On  a créé  des  écoles  publiques  où  le  dessin  a été  enseigné  au  point  de  vue  de  la 
forme  indépendante  de  la  matière  : on  remplaçait  ainsi  par  l’étude  abstraite  des 
formes  les  connaissances  techniques  dont  la  nécessité  est  cependant  évidente. 

Tout  en  admettant  pour  l’artiste  la  liberté  absolue  de  la  conception,  il  faut 
bien  reconnaître  que  le  choix  de  la  matière  influe  sur  la  forme  et  que  telle 
décoration  exécutée  en  métal  ou  en  terre  cuite  interprétera  différemment  la  flore 
ou  la  faune,  ne  fût-ce  que  pour  les  épaisseurs  à donner  soit  au  métal,  soit  à 
l’argile,  et  dont  peut  dépendre  l’existence  même  de  l’œuvre. 

Dans  la  première  moitié  de  notre  siècle,  on  peut  suivre  la  décadence  de  l’Art 
dans  les  différents  métiers,  en  comparant  les  œuvres  exécutées  sous  les  règnes 
de  Louis  XVIII  ou  de  Charles  X à celles  qu’on  exécutait  sous  Louis  XV  ou 
sous  Louis  XVI.  Ou'il  s'agisse  du  mobilier,  des  objets  usuels  ou,  plus  spéciale- 
ment, des  œuvres  se  rattachant  à la  décoration  d’un  édifice,  il  semble  que  les 
méthodes  d’assemblage  soient  oubliées  et  que  la  nature  demeure  pour  l'artisan 
un  livre  fermé  : on  copie  maladroitement  des  formes,  sans  les  approprier  ni  à 
la  destination  de  l’objet  ni  à la  qualité  des  matériaux;  on  ne  sait  plus  composer 
une  œuvre  ni  utiliser  pour  son  décor  le  relief  ou  la  couleur.  Ainsi  s’explique 
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l’engouement  du  public  pour  des  formes  surannées  qui  lui  donnaient  au  moins 
une  satisfaction  résultant  de  l’habitude. 

Plus  l’Art  croyait  s’élever  au-dessus  de  l'industrie,  plus  il  s’isolait  dans  l’ensei- 
gnement théorique  et  abstrait  des  formes,  et  plus  il  s’écartait  des  idées  et  des 
besoins  de  la  société  contemporaine  dont  il  aurait  dû  être  l’expression. 

Telle  était,  d’ailleurs,  notre  confiance  dans  l’excellence  de  nos  méthodes  et 
dans  la  supériorité  de  nos  produits  que  nous  n’avons  commencé  à nous  inquiéter 
d’une  décadence  pourtant  évidente  qu’après  l’exposition  universelle  de  Londres 
de  1 85 1 , lorsque  nous  avons  connu  les  efforts  des  étrangers  et  leurs  succès. 

C’est  au  Conservatoire  des  Arts  et  Métiers  que  le  danger  fut  pour  la  première 
fois  signalé,  et  que  différents  rapports  adressés  au  Gouvernement  mentionnent 
depuis  1 854  la  nécessité  de  compléter  par  un  enseignement  artistique  l’ensei- 
gnement professionnel. 

Dès  1854,  la  Chambre  de  Commerce  de  Paris  signalait,  par  une  lettre  adressée 
au  ministre  de  l’Agriculture,  du  Commerce  et  des  Travaux  publics,  l’intérêt  que 
pouvait  présenter  la  création  au  Conservatoire  d’un  musée  de  dessins  industriels 
et  de  modèles  d’ornements. 

Mais  ce  n’était  pas  assez.  Un  musée  ne  constitue  pas  un  enseignement  et  ne 
suffit  pas  à développer  l’initiative  individuelle,  à solliciter  les  efforts  des  artisans 
ni  à former  leur  goût.  Nous  avons  des  besoins  nouveaux  qui  résultent  d’une 
nouvelle  manière  de  vivre  et  qui,  aussi  bien  dans  la  disposition  générale  de  nos 
habitations  que  dans  l’agencement  et  la  forme  de  notre  mobilier,  peuvent  trouver 
une  expression  originale.  Pour  cela,  il  faut  que  l’artisan  soit  initié  à ces  idées 
nouvelles,  qu’il  se  déshabitue  de  copier,  sans  raison,  des  formes  anciennes,  qu’il 
comprenne  que  l’Art  est  avant  tout  caractérisé  par  l’idée  Je  perfection  qu’il 
éveille  et  qui  dépend  autant  de  la  justesse  de  l’expression  que  de  l'harmonie  des 
formes  et  de  leur  adaptation  des  qualités  de  la  matière. 

On  a fait  trop  large  la  part  qui  revient  à la  science  dans  les  productions 
industrielles.  Un  artiste  muni  d’un  marteau  et  d’un  poinçon,  s’il  s’agit  de 
travailler  le  fer,  d’un  maillet  et  d’un  mandrin,  s’il  s’agit  de  travailler  le  plomb, 
pourra  transformer  en  une  oeuvre  exquise  une  feuille  de  métal  sans  le  secours 
d’outils  perfectionnés.  La  régularité  excessive  n’est  nullement  une  condition  de 
la  beauté.  11  semble,  au  contraire,  que,  sous  le  travail  de  la  main,  la  matière  soit 
en  quelque  sorte  plus  vivante  que  sous  le  travail  de  l’outil,  qu’elle  conserve 
quelque  chose  de  la  personnalité  de  l’artiste. 

Ce  qui  importe,  lorsque  l’artisan  emprunte  à la  nature  les  éléments  d’une 
décoration,  c’est  qu’il  comprenne  et  qu’il  sache  rendre  ce  sentiment  de  la  vie 
qui,  dans  toute  œuvre,  résulte  de  l’observation  attentive  des  phénomènes 
naturels.  L’anatomie  d’un  être  créé  par  notre  imagination  n’est  pas  plus  arbi- 
traire que  l’ajustement  d'une  feuille  sur  une  tige,  et  c’est  toujours  la  nature  qui 
peut  fournir  à l’artisan  le  trésor  inépuisable,  capable  de  renouveler  sans  cesse 
les  formes  décoratives  des  œuvres  et  de  les  approprier  au  goût  d’une  époque. 

La  nécessité  d’un  enseignement  artistique  n’avait  point  échappé  à l’éminent 
directeur  actuel  du  Conservatoire,  et  c’est  à son  initiative  d’artiste  et  de  savant 
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q l’est  due  la  création  de  la  nouvelle  chaire.  En  complétant  ainsi  l’enseignement 
déjà  donné  au  Conservatoire,  le  colonel  Laussedat  aura  contribué  dans  la  plus 
large  mesure  à la  renaissance  de  métiers  dont  s’enorgueillissait  jadis  l’industrie 
française  et  qui  était  pour  notre  pays  une  source  d’honneurs  et  de  profits.  Il 
s'agit,  en  somme,  d’enseigner  aux  artisans,  par  l’exécution  de  dessins  faits  sous 
leurs  yeux,  les  méthodes  de  compositions  décoratives,  applicables  aux  différentes 
matières,  d’éveiller  chez  eux  le  désir  de  créer  des  œuvres  aussi  voisines  que 
possible  de  la  perfection,  en  utilisant  à la  fois  les  enseignements  de  la  tradition 
et  ceux  qu’une  étude  sérieuse  permet  de  tirer  chaque  jour  de  l'observation  des 
phénomènes  naturels.  Il  s'agit  d’appliquer  à chaque  artisan  la  raison  des  choses 
et  de  lui  faire  comprendre  ainsi  la  genèse  d’une  œuvre.  C’est,  pour  le  professeur 
qui  sera  chargé  du  cours,  une  très  lourde  tâche,  à cause  de  l’étendue  des 
connaissances  que  ce  cours  embrasse.  Mais  c’est  aussi  une  tâche  passionnante,  à 
cause  des  résultats  qu’on  peut  attendre  d’un  enseignement  artistique  donné 
dans  le  Conservatoire  des  Arts  et  Métiers,  dans  ce  merveilleux  centre  d’études 
dont  le  cadre,  formé  dès  l’origine  par  l’ancien  prieuré  de  Saint-Martin-des- 
Champs,  est  absolument  digne  des  admirables  collections  qu’il  renferme  et  de 
renseignement  technique  qui  y est  si  libéralement  donné. 

Lucien  MAGNE. 


PORTEFEUILLE  DE  LA  REVUE  DES  ARTS  DÉCORATIFS 


G.  GARDET.  — tigres  et  lions;  groupes,  marbre 

Pour  le  Château  de  Vaux-le-Viconue 


Arts  décoratifs  aux  Salons  de  11 

(Suite) 


LA  SOCIETE  NATIONALE 
DES  BEAUX-ARTS 


PEINTURES  DÉCORATIVES 


La  première  fois  que  j’ai  visité  le  Salon 
de  la  Société  nationale,  le  hasard  m'a 
fait  pénétrer  tout  d’abord  dans  la  grande 
salle  au  fond  de  laquelle  on  venait  d’accro- 
cher le  panneau  en  hauteur  de  M.  Pu  vis  de 
Chavannes,  destiné  au  Panthéon  : Sainte 
Geneviève  veillant  sur  Paris  endormi.  Trois 
ou  quatre  toiles  à intentions  décoratives 


i.  Voy.  la  Revue  des  Arts  décoratifs,  XVIIIe  année, 
p.  129  et  161. 
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tapissaient  les  parois  latérales;  elles  semblaient  crues  ou  blafardes,  noires  ou  neutres, 
en  tout  cas  très  indifférentes,  en  regard  de  la  composition  radieusement  calme,  harmo- 
nieusement silencieuse,  que  les  ouvriers  achevaient  de  fixer.  Une  telle  impression  s'en 
dégageait  qu’on  ne  voyait  plus  qu’elle.  Elle  ne  s’accusait  pas  comme  une  peinture; 
elle  s’imposait  comme  une  vision  naturellement  sortie  de  l’architecture.  La  pure 
beauté  de  ce  qui  rayonne  et  de  ce  qui  imprègne  l’air  est  dans  cette  exquise  décoration. 
M.  Puvis  de  Cha vannes  évoque  en  admirable  poète  la  vieillesse  de  la  sainte  dont  il  a 
déjà  célébré  l’enfance  et  l’àge  mûr.  Coupons,  en  son  honneur,  une  verte  branche 
de  laurier.  D’année  en  année,  son  art  fait  descendre  en  nous  un  charme  nouveau  de 
douceur  infinie. 

La  nuit  règne,  nuit  bleue,  limpide,  aux  ombres  caressantes,  où  la  lune  rosée  monte 
au  ciel,  au-dessus  de  Lutèce.  Geneviève,  humble  femme,  en  simple  robe  grise,  la  tète 
enveloppée  d’un  voile,  a quitté  sa  cellule,  éclairée  d’une  lampe  de  bronze,  et,  du  haut 
de  la  colline,  elle  contemple  longuement  la  ville  dormante.  Là-bas,  dans  le  vague,  par 
delà  le  mur  de  la  terrasse,  on  distingue  une  abside  d’église,  les  maisons  au  toit  rouge, 
les  tours,  les  remparts.  Le  globe  lunaire,  plus  loin,  se  mire  à la  surface  du  fleuve. 
Auprès  de  la  sainte,  une  fleur  jaillit  d'un  vase,  symbole  ingénu  de  la  paix.  Pas  un  bruit, 
pas  un  souille.  Un  sentiment  délicieux  s’exhale  de  l’ensemble  pour  mettre  en  nous  le 
recueillement.  L'illustre  artiste  n’avait  jamais  exprimé  le  prestige  nocturne  : il  vient  de 
le  faire  en  un  chef-d’œuvre.  Sa  technique  est  juste  au  point  qu'il  faut  pour  qu’on  laisse 
agir  en  soi  l’âme  seule  et  qu’on  s’abandonne  à la  profonde  et  pensive  harmonie.  Je 
ferai  seulement  observer  un  détail  où  se  marque  le  goût  exemplaire  du  décorateur  : 
l'arrangement  de  la  bordure  végétale  où  domine  le  gris  blanchâtre  relevé  d’un  peu 
d’or.  Rien  ne  pouvait  plus  heureusement  encadrer  et  rehausser  la  tonalité  transparente, 
grise  et  bleue,  du  panneau. 

Pas  plus  qu’au  Salon  de  la  Société  des  Artistes,  l’étiquette  de  « peinture  décorative  » 
n’est  rare  ici.  L’un  croit  se  montrer  décorateur,  qui  ne  se  montre  que  paysagiste.  Un 
autre  entend  prêter  aux  murailles  des  pensées  de  philosophie  et  oublie  que  le  premier 
caractère  utile  du  décor  est  de  ne  point  ennuyer.  Avec  la  meilleure  volonté  du  monde, 
il  m’est  impossible  de  goûter,  par  exemple,  Y École  de  Platon,  « tableau-fresque»  de 
M.  Jean  Delville,  de  Bruxelles.  Que  nous  veut  ce  faux  Christ  assis  sous  un  laurier 
surchargé  de  grappes  de  glycines  et  entouré  de  jeunes  hommes  et  de  jeunes  femmes 
à l’état  de  nudité?  Cette  convention  académique  et  prétentieuse  se  comprend  mal: 
l'œuvre  est  aussi  froide  qu’étrange.  Un  autre,  encore,  s’avise  de  dépouiller  le  spectacle 
«décoratif»  du  prestige  de  la  couleur  riche  et  du  dessin  précis.  Tout  sera  dans  la 
«suggestion».  C'est  le  cas  de  \I.  Eugène  Carrière,  en  qui  je  reconnais  un  artiste  de 
haute  valeur,  mais  nullement  un  peintre  mural.  Son  panneau,  destiné  à l’amphithéâtre 
de  l’enseignement  libre  à la  Sorbonne,  nous  conduit  sur  les  hauteurs  de  la  Yillette, 
d’où  Paris  se  découvre  à vol  d’oiseau.  D’un  chaos  de  fumées,  qui  rasent  le  sol, 
émergent  les  monuments  entrevus  dans  le  mystère.  Deux  femmes  du  peuple  dominent, 
à gauche,  cet  océan  de  vapeurs.  La  première,  en  noir,  est  assise,  la  main  à son 
menton,  tournée  vers  nous,  rêveuse.  La  seconde,  en  marron,  debout,  échevelée,  la 
main  au  front,  semble  prendre  lyriquement  conscience  de  ce  qui  s'élabore  sous  le  voile 
flottant  des  brumes.  Leur  double  mouvement  est  d'une  invention  forte,  d un  sens 
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esthétiquement  populaire.  Mais  quel  effet  pourra  bien  produire,  au  plein  d’un  mur, 
cette  évocation  monochrome,  à peine  réalisée? 

M.  Anquetin,  qu’on  rencontrait  naguère  parmi  les  néo- impressionnistes  dits 
«indépendants»,  nous  réservait  une  surprise  : un  essai  de  décoration  italo-française  et 
fort  classique.  Un  Apollon  triomphant,  aux  draperies  envolées,  emplit  le  ciel  de  son 
quadrige  et  traîne  après  soi  toutes  les  réminiscences.  A terre,  sommeille  une  nymphe 
à la  Primatice.  Pour  encadrer  la  peinture,  des  figures  nues,  des  guirlandes  et  des 
chênes  se  modèlent  en  grisaille  à la  façon  d’un  trompe-l’œil,  imitant  la  sculpture, 
suivant  une  ordonnance  tourmentée,  passablement  cahotante.  L’artiste  est  savant,  c’est 
certain.  Mais  à quoi  bon  s’attarder  aux  redites,  aux  vieux  thèmes,  aux  vieux  types,  aux 
vieux  tons?  On  s’attriste  à voir  un  homme  de  talent  s’engager  dans  une  voie  qui  ne 
mène  plus  à rien.  Ce  n’est  pas  aux  imaginations  des  aïeux  du  xvie  et  du  xvn®  siècle 
qu'il  faut  désormais  répondre  : c’est  aux  humeurs  de  nos  générations. 

Tout  compte  fait,  après  la  Sainte  Geneviève  de  M.  Puvis  de  Chavannes,  et  dans 
un  mode,  d’ailleurs,  tout  différent,  je  n’aperçois  de  significativement  décoratif  qu'un 
grand  portrait  de  .M.  Albert  Besnard,  de  la  plus  ravissante,  de  la  plus  française 
séduction.  L’auteur  n’a  garde  d’égarer  personne  sur  ses  visées  : il  intitule  bravement 
sa  toile  : Portrait  de  théâtre.  Une  comédienne  aux  épaules  et  aux  bras  nus 
(Mme  Gabrielle  Réjane),  des  bijoux  luisant  et  s'entre-choquant  à son  corsage,  passe 
devant  une  toile  de  fond  en  rajustant  sa  coiffure,  en  charriant  derrière  elle  sa  robe  à 
froufrou,  sa  brillante  robe  de  satin  rose  où  la  lumière  se  brise  en  étincelles  à tous  les 
plis.  Et  quel  rose!  Un  rose  de  Heur.  Cette  peinture  allume  autour  d'elle  des  reflets 
de  joie  et  de  fantaisie  singulière  et  elle  est  traitée  de  la  plus  belle  franchise.  Un  jour 
de  tels  ouvrages  seront  admirés,  comme  le  sont  aujourd’hui  ceux  d’un  Fragonard. 
M.  Besnard  est  le  plus  doué  coloriste  de  notre  temps  et  l’un  de  ceux  qui  savent 
le  mieux  tirer  de  la  nature  même  des  éléments  de  caprice.  Réjouissons- nous  à le 
voir  rompre  en  visière  à la  monotonie  et  marcher  toujours  hardiment  vers  le  but 
qui  lui  plaît.  Notre  École  a besoin  de  libérer  sa  verve.  Je  n’aime  pas  les  jeunes 
gens  affolés  de  paradoxes'effrontés.  Mais  qui  nous  délivrera  des  jeunes  vieillards?... 

SCULPTURES 

Les  envois  des  sculpteurs  sont  assez  clairsemés;  mais  quelques-uns  valent  qu’on 
les  retienne.  C'est  un  Semeur  en  bronze  du  puissant  statuaire  de  Louvain, 
M.  Constantin  Meunier,  de  la  rusticité  austère  et  grande  particulière  à ce  maître. 
C’est  un  haut  relief  aux  types  ethnographiques  accentués  et  d’une  ferme  exécution 
de  l'Irlandais  M.  Augustin  Saint -Gaudens,  représentant  un  colonel  américain  à 
cheval  au  milieu  d’un  défilé  de  fantassins,  conçu  pour  un  monument  érigé  à Boston. 
C’est  encore  le  tombeau  de  Louis  Veuillot,  comportant,  sous  une  arcade  décorée, 
le  buste  du  célèbre  publiciste  au  sommet  d’une  colonnette  et  les  figures  du  Courage 
et  de  la  Foi,  mausolée  très  estimable,  dû  à M.  Fagel  et  taillé  en  marbre  blanc, 
qu’attend  l'église  du  Sacré-Cœur,  à Montmartre;  un  groupe  en  plâtre  de  M.  René 
de  Saint -Marceaux,  où  trois  femmes  vont  poursuivant,  parmi  les  nuages,  le  rêve 
de  la  destinée,  composition  un  peu  bien  énigmatique,  mais  signalée  par  des 
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morceaux  d’un  modelé  délicat;  un  groupe  en  marbre  de  M.  Escoula,  la  Mort  de 
Procris,  d'une  invention  secondaire  et  d'une  interprétation  lapidaire  très  souple. 
M.  Escoula  est  un  des  meilleurs  praticiens  que  nous  possédions.  Le  corps  de  sa 
jeune  moribonde,  étendue,  sur  laquelle  l’amoureux  Céphale  se  penche  tendrement, 
témoigne  d’un  insatiable  raffinement  de  ciseau.  Mais  la  statue  qui  délie  toutes  les 
langues,  qui  provoque  des  extases  et  soulève  des  fureurs,  c'est  le  cBalÿac  de 
M.  Rodin.  Et,  touchant  ce  Balÿac,  il  faut  s’expliquer. 

M.  Rodin  est  un  grand  artiste,  un  hardi  statuaire.  On  connaît  de  lui  maints 
chefs-d’œuvre  depuis  ses  statues  de  Y Age  d'airain  et  de  Saint  Jean  le  Précurseur, 
au  Musée  du  Luxembourg,  jusqu'à  ses  bustes  magnifiques  de  MM.  J.- P.  Laurens  et 
Dalou.  Le  graveur  Auguste  Léveillé  a exposé,  au  Salon  de  la  Société  des  Artistes 
français,  trois  gravures  sur  bois  d’après  son  monument  de  Calais,  à la  mémoire 
d’Eustache  de  Saint-Pierre  et  de  ses  compagnons  d'héroïque  dévouement.  Je  n’ai  pas 
vu  ce  groupe  coulé  en  bronze  et  mis  en  sa  place;  mais  je  ne  puis  oublier  la  gravité 
douloureuse,  l'allure  épique  du  bourgeois  portant  la  clef  de  la  ville,  envoyé,  il  y a 
quelques  années,  à une  exposition  de  la  salle  Georges  Petit.  C’est  un  superbe 
exemple  de  l’art  robuste,  concentré,  absolument  fier  de  l’artiste.  En  ce  moment, 
deux  ouvrages  de  M.  Rodin  nous  sont  offerts  : le  Balÿac,  en  plâtre,  dont  il  va 
être  question  et  un  groupe  en  marbre,  intitulé  : le  Baiser,  d'une  beauté  de  passion 
et  de  virile  tendresse  à n'oublier  jamais.  Je  défie  qu’on  regarde  longuement  sans  en 
ressentir  une  émotion,  ces  deux  amoureux  frissonnant  l’un  contre  l’autre,  et  surtout 
cette  amoureuse  en  qui  le  baiser  frémit  jusqu’à  l’extrémité  de  ses  membres.  Une 
telle  affirmation  est  l’honneur  du  Salon  de  1898  et  elle  ralliera  au  maître  la 
légitime  admiration  de  l'avenir.  C’est  une  œuvre  humaine,  une  œuvre  française,  une 
œuvre  rare. 

Mais  on  affecte  de  se  taire  sur  ce  groupe  décisif  et  de  s'indigner  du  Balÿac. 
Pure  iniquité.  L'auteur  du  Baiser  doit  valoir  à l’auteur  du  Balÿac  au  moins  le 
bénéfice  du  respect.  A mon  avis,  le  statuaire  s’est  trompé  à vouloir  transformer 
une  statue  iconique  en  un  symbole.  Il  avait  commencé  par  étudier  son  personnage 
avec  minutie.  Puis,  procédant  de  simplification  en  simplification,  s'enfonçant  en  des 
idées  abstraites  et  poussant  sa  sculpture  à l’abstraction,  la  dénaturation  s'est 
produite.  L'auteur  de  la  Comédie  humaine,  les  bras  croisés  sous  sa  robe  de  moine 
simplement  jetee  sur  ses  épaules,  les  manches  non  passées,  mais  l'enveloppant 
tout  entier,  tombant  au  ras  de  terre,  l'enlisant  bien  plus  qu'elle  ne  le  drape,  a 
l’aspect  rudimentaire  et  monolithique  d’un  xoanon  primitif,  ou,  mieux  encore, 
d’une  sorte  de  cariatide  arrachée  de  quelque  grotte  préhistorique  effondrée.  On  se 
rend  fort  bien  compte  des  intentions  impliquées  dans  l’attitude  et  l’on  ne  peut 
méconnaître  ce  qu  elles  ont  de  grandeur.  Le  grand  homme  se  cambre  et  s'arque  en 
recul  pour  envisager  un  monde  inférieur,  comme  éloigné  de  lui,  où  plonge  de  haut 
son  regard  jailli  de  ses  orbites  creuses.  Par  malheur,  la  figure  manque  d’aplomb  : 
elle  se  déverse  à gauche  à un  inquiétant  degré.  Ensuite,  à force  de  chercher  la 
quintessence,  le  sculpteur  est  arrivé  à son  surprenant  parti  pris  destructif  de  la 
forme  réelle. 

M.  Rodin  a remarqué,  par  exemple,  l'insistance  des  biographes  de  l'illustre 
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romancier  sur  son  «cou  de  taureaux».  Le  métaphorique  «cou  de  taureau»,  devenant 
une  caractéristique  de  puissance,  l'a  obsédé  à tel  point  qu'il  a fini  par  perdre  la  notion 
du  cou  humain  et  de  son  rattachement  au  torse  et  à la  tète.  Que  dis-je?  La  statue  nous 
donne,  à première  vue,  une  sensation  déconcertante  de  monstrueux  batracien 
humanisé!  Il  semble  que  le  statuaire  ait  subi,  comme  David  d'Angers,  la  tyrannie  des 
idées  littéraires,  génératrices  d’illusions  étrangères  à la  plastique  et  qui  décomposent 
les  organismes  sous  prétexte  de  les  faire  plus  expressifs.  David  en  vint  à prêter  au 
front  de  ses  modèles  un  extraordinaire  développement.  Le  front  étant,  à son  avis,  le 
siège  de  l'intelligence,  l'exagération  voulue  du  crâne  devait  faire  saillir  le  génie.  Sous 
l'empire  de  pareilles  théories,  il  fit  des  statues  comme  celle  du  baron  Larrey,  au 
Val-de-Grâce.  Le  cas  sera  toujours  à méditer.  En  bon  français,  quiconque  s’autorise  de 
vues  idéalistes  ou  autres  pour  fausser  la  nature  est  assuré  d’aller  droit  contre  son  but. 

Des  violentes  polémiques  engagées  à propos  du  plâtre  de  xM.  Rodin,  presque  rien 
n’est  à retenir.  Les  détracteurs  ont  été  souvent  grossiers;  les  partisans  ont  eu  le  verbe 
haut  des  représailles.  A droite  et  à gauche,  plus  de  paroles  que  de  raison.  Une  seule 
question  intéressante  a été  incidemment  posée  : « Quels  documents  positifs,  d’exacti- 
tude certaine,  possède-t-on  sur  le  physique  de  Balzac?  » Chose  curieuse  : il  est  prouvé 
que  la  plupart  des  effigies  balzaciennes  exécutées  du  vivant  de  l'écrivain  présentent 
entre  elles  de  sensibles  et  contradictoires  différences  : toutes  sont  plus  au  moins 
arrangées.  Un  portrait  unique  peut  être  considéré  comme  absolu  : c’est  un  daguerréo- 
type de  Nadar,  représentant  l’écrivain  en  des  conditions  de  familiarité  toutes  para- 
doxales, debout,  en  bras  de  chemise,  son  pantalon  soutenu  par  une  seule  bretelle, 
largement  débraillé,  nu -tète,  un  cure-dents  aux  lèvres.  On  a conclu  qu’il  est  impos- 
sible désormais  de  retrouver  la  ressemblance  de  Balzac?  C’est  aller  un  peu  loin.  En 
effet,  personne  ne  conteste  et  ne  saurait  contester  la  valeur  documentai  du  daguerréotype 
Nadar.  Il  est,  de  plus,  hors  de  doute  que  les  nombreux  portraits  du  maître  qui  nous  ont 
été  transmis,  tout  arrangés  et  mal  d’accord  entre  eux  qu’ils  sont,  offrent  un  ensemble 
de  traits  communs  et  un  certain  caractère  physionomique  dont  il  faut  tenir  compte. 
Enfin,  beaucoup  d’hommes  vivent  encore  et  ne  sont  même  pas  encore  des  vieillards, 
qui  ont  vu  Balzac,  mort  en  i85i.  Barbey  d’Aurevilly  se  rappelait  l’avoir  vu  plusieurs 
fois  au  théâtre,  « gros,  ventru,  habillé  sans  élégance,  son  énorme  canne  à la  main, 
portant  superbement  sur  les  épaules  sa  tète  de  lion  à la  crinière  en  désordre,  la  face 
large,  pénétrée  d une  double  vie  de  joie  naturelle  et  de  souffrance  morale,  éclairée  de 
deux  yeux  presque  effrayants.  » Je  ne  crois  pas,  au  total,  qu’il  soit  hors  du  pouvoir 
d un  artiste  d’évoquer  l'auteur  de  la  Comédie  humaine  avec  une  vraisemblance  très 
voisine  de  la  vérité.  La  sérieuse  difficulté  n'est  point  là;  elle  est,  bien  plutôt,  dans  la 
poursuite  du  style  capable  de  rendre  monumentale  cette  figure  d’un  homme,  doué 
d un  génie  transcendant,  mais  dépourvu  de  noblesse  plastique,  et,  pour  tout  dire,  de 
faire  apparaître  au  dehors  son  auréole  en  respectant  ses  signes  matériels.  Voilà, 
nettement,  le  problème  statuaire.  L’idée  de  le  tourner  en  symbolisant  l'Œuvre  créé 
par  une  fantastique  interprétation  de  la  personne  du  créateur  est  arbitraire  au  premier 
chef.  Si  l’on  tient  à symboliser  ou,  plus  exactement,  à allégoriser  les  cent  romans  de 
Balzac,  il  ne  faut  pas  modeler  une  statue;  il  faut  inventer  un  monument  à figures 
significatives  groupées.  M.  Rodin  a procédé  ainsi  pour  glorifier  Victor  Hugo.  Le  point 


26 


202 


REVUE  DES  ARTS  DÉCORATIFS 


est  qu'aucune  confusion  ne  s’introduise  entre  les  compositions  d'apothéose  à person- 
nifications intellectuelles  et  morales  et  les  statues  proprement  iconiques. 

La  genèse  de  l’œuvre,  devenue  peu  à peu  si  étrange  à se  vouloir  surcharger  de 
pensées  en  se  déchargeant  de  détails,  mériterait  d'ètre  écrite.  Le  sculpteur  avait,  à 
l'origine,  imaginé  son  personnage  debout,  en  bras  de  chemise,  un  manuscrit  à la 
main,  appuyé  sur  sa  table  de  travail,  et  cette  maquette  préliminaire  a été,  dernière- 
ment, reproduite  par  le  Monde  illustré.  Cette  disposition  parut  à M.  Rodin  manquer 
d’originalité.  De  fait,  le  principe  du  mouvement  qu’il  a choisi  est  de  beaucoup  supé- 
rieur. On  a raconté  que  l’artiste,  après  s’ètre  entouré  de  tous  les  documents  propices, 
alla  faire  un  voyage  en  Touraine,  province  natale  de  son  héros,  dans  l'espoir  d’y 
découvrir  des  traits  analogues  aux  siens.  Bientôt,  il  s’attaqua  à son  modèle  en  terre, 
sous  forme  d'une  figure  nue  d'une  force  et  d’une  précision  que  s’accordent  à vanter 
tous  ceux  qui  l'ont  vue.  De  longs  mois  s’écoulèrent  : un  beau  jour,  ce  grand  nu 
magistral  disparut  complètement  sous  la  robe  de  plâtre.  La  série  des  recherches 
d’abstraction  ou  de  synthèse  acharnée  fit  le  reste.  Ainsi,  la  figure  lentement  élaborée, 
étudiée  sans  fin,  se  transforme  en  un  bloc  fruste,  — bloc  tourmenté,  bloc  farouche, 
gardien  jaloux  de  son  propre  secret  et  qui,  malgré  tout,  demeure  imposant. 

Ayant  dit  jusqu’au  bout  ce  que  je  pense,  j’ajouterai  ceci  : L’aventure  est  d'un  tel 
ordre  que  le  sculpteur  n’en  sort  pas  diminué.  Qu'importent  les  factices  indignations  et 
les  rires  méchants!  Qu’importent  aussi  les  vains  dithyrambes!  Libre  au  vulgaire  de 
ricaner  en  présence  d’aboutissements  douloureux,  et  libre  à des  esprits  épris  de 
quintessences  de  substituer  à la  réalité  de  l’œuvre  les  illusions,  parfois  belles  et,  assuré- 
ment, généreuses  de  leurs  raisonnements.  Le  noble  artiste,  qui  s'est  trompé,  n’est  pour 
rien  dans  les  contraires  excès  de  ses  commentateurs.  Mais  comment  ne  pas  deviner  ce 
qui  s’est  caché  en  ce  plâtre  rugueux  de  sincères  et  ardentes  poursuites  de  l’idéal? 
Comment  ne  pas  sentir  ce  qui  se  trahit,  en  un  pareil  dénoûment,  d'amertume 
cruelle!  Je  reconnais  que  M.  Rodin  s’est  trompé;  je  vois  seulement  qu’il  l’a  fait  en 
regardant  les  étoiles,  — et  je  lui  tends  une  main  de  vieil  ami,  de  loyal  admirateur 
qui  se  refuse  à ceux  qui  jamais  ne  commettront  d’erreurs  hautes,  parce  que  jamais  ils 
ne  regarderont  qu’en  bas. 

Et  puis,  qui  sait?  L’exposition  porte  quelquefois  conseil.  11  se  peut  que  l'artiste 
reprenne  sa  statue,  qu’il  y dépouille  l’or  de  la  gangue,  qu’il  en  fasse  jaillir  l'impérieuse 
beauté  et  nous  la  rende,  dans  deux  ans,  transfigurée,  victorieuse.  Depuis  que  la  Société 
des  Gens  de  lettres,  pour  laquelle  elle  était  faite,  l’a  repoussée,  plusieurs  propositions 
d’achats  sont  venues  à l’auteur.  Une  lettre  de  lui,  publiée  par  les  journaux,  nous  a 
fait  savoir  qu’il  les  déclinait  toutes.  N’est-ce  pas  là  un  parfait  exemple  de  désintéresse- 
ment et  de  dignité?  M.  Rodin  fera  mieux  encore:  nous  attendons  de  son  ébauchoir 
l’œuvre  que  nous  sentons  poindre  sous  la  masse  de  celle-ci,  l image  superbe,  la 
durable  et  triomphante  image  du  grand  Balzac. 

Voici,  maintenant,  de  M.  Jean  Baffier,  le  modèle  d’un  vaste  ensemble  décoratif 
pour  la  monumentale  salle  à manger  dont  il  mène  patiemment  l’exécution.  Le  thème 
général  est,  comme  on  le  sait  déjà,  la  glorification  du  travail  des  champs  « dans  ses 
peines,  ses  joies  et  ses  plaisirs»,  avec  la  consécration  des  enseignements  issus  de  nos 
traditions  nationales,  « le  respect  de  l’œuvre  des  ancêtres,  l’éducation  familiale,  la  fierté 
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des  mœurs,  le  culte  des  héros,  l’étude  attentive  et  recueillie  des  lois,  des  forces  et  des 
beautés  de  la  nature.  » J’honore  grandement  M.  Baffier  pour  sa  fidélité  à des  idées  si 
simples,  si  saines  et  si  fortes,  en  lesquelles  il  a raison  de  mettre  sa  foi.  Au  milieu  des 
complications  intellectuelles  où  se  complaisent  les  incertitudes  et  les  dilettantismes  de 
notre  époque,  il  m’agrée  doucement  de  rencontrer  ce  brave  sculpteur,  également 
indifférent  aux  mièvres  fantaisies  dérivées  de  l’art  de  la  Renaissance,  aux  pompes 
classiques  et  aux  transcendances  des  mystagogues  nébuleux  d’à  présent.  J’aime  en  ce 
Berrichon,  amoureux  de  sa  province,  d’esprit  observateur  et  réfléchi,  de  main  experte, 
un  vrai  Français  de  France,  un  héritier  libre,  mais  conscient,  de  nos  artistes  du 
xve  siècle.  En  m’arrêtant  à ces  compositions,  le  souvenir  m’assiège  des  imagiers 
qui,  dans  son  pays  même,  décorèrent  l’hôtel  de  l’argentier  Jacques  Cœur,  aujourd’hui 
Palais  de  Justice  de  Bourges.  M.  Baffier  a d'autres  manières  et  d’autres  sujets;  mais 
il  est  de  leur  sang;  il  est  leur  fils;  il  les  continue.  Par  ses  qualités  et  ses  défauts  même, 
son  talent  nous  appartient  et  n’appartient  qu’à  nous. 

(La  fin  prochainement .)  L.  de  FOURCAUD. 


ERRATA 

i»  Une  de  nos  planches  hors  texte,  parue  dans  le  numéro  du  mois  de  mai,  consacré  au  Salon  de  1898, 
attribue  à M.  Carrier-Belleuse  les  deux  vases  les  Etoiles  et  le  Chant,  exécutés  à la  faïencerie  de  Choisy-le-Roi. 
L’auteur  de  ces  vases  est  M.  Madrassi. 

20  Dans  le  même  numéro,  la  planche  où  se  trouvent  les  céramiques  (plat  et  vase)  de  M.  Dammouse 
contient  un  vase  indiqué  par  erreur  comme  Verrerie  de  M.  Tiffanny.  C’est  un  vase  en  grès  de  Doulton, 
monté  en  argent  par  M.  Guerchet. 

3®  Enfin,  à la  page  148  du  présent  volume,  7»  ligne,  le  mot  intorsia  est  employé  pour  intarsia.  Nos 
lecteurs  auront  d’eux -memes  relevé  cette  faute. 


Chasse  au  lion,  bas-relief  assyrien. 
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PRÉAMBULE 

i.  est  à remarquer  qu'en  général,  les  artistes  spécialisés  dans 
les  applications  décoratives,  et  qui  empruntent  à la  nature, 
au  monde  végétal  ou  animal,  le  principe  des  ornements 
qu'ils  créent,  ne  se  soucient  guère  de  représenter  avec  plus 
ou  moins  de  vérité  les  éléments  qu'ils  mettent  en  jeu.  Il 
leur  suffît  d’en  donner  une  figuration  approximative. 

Forts  de  cette  idée  qu’en  art  l’imagination  est  souve- 
raine, les  décorateurs  s’arrogent  la  liberté  de  transformer  à 
leur  gré  les  plantes,  les  fleurs,  les  animaux,  sans  s’inquiéter 
de  savoir  s’ils  violent  ou  non  les  lois  qui  régissent  tout  ce 
qui  existe  ici -bas,  et  préoccupés  seulement  de  combiner 
des  images  expressives.  L'ignorance  des  principes  les 
plus  élémentaires  d’anatomie  comparée  les  entraîne,  en  général,  à commettre  des 
barbarismes  incroyables.  S'agit-il  d'un  végétal?  Ils  se  livreront  à des  débauches  de 
stylisation  et  le  dénatureront  de  telle  sorte  qu’il  sera  impossible  de  reconnaître  les 
caractères  essentiels  de  sa  personnalité  et  même  de  son  espèce.  Or,  les  plantes  vivent 
et  se  développent  suivant  des  règles  définies;  chaque  genre  a sa  structure  particulière, 
son  squelette  prévu  pour  les  conditions  de  son  existence,  une  physionomie  qui  résulte 
d'une  foule  de  causes  déterminées.  Un  chardon,  par  exemple,  qui  naîtra  sur  des 
montagnes  ne  ressemblera  pas  au  chardon  des  plaines  ou  au  chardon  qui  croît  à 
l’ombre  des  monuments.  Si  donc  un  dessinateur  prétend  utiliser  la  valeur  décorative 
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d’un  tel  végétal,  il  n’est  pas  indifférent  qu'il  en  connaisse  avec  exactitude  non  seulement 
l'anatomie,  mais  encore  les  particularités  distinctives.  S’il  indique  des  fruits,  je  suppose 
sur  tel  arbre  de  sexe  mâle  semblable  au  dattier,  qui  n’en  saurait  avoir,  il  commettra 
une  monstruosité  presque  de  même  force  que  s'il  plaçait  une  tête  de  femme  sur  le 
corps  d'un  homme.  De  même  pour  les  fleurs  du  houblon,  dont  le  charme  discret  peut 
se  prêter  à des  effets  délicats;  comme  elles  se  présentent  en  forme  de  cône  ou  de 
grappe,  suivant  le  sexe  de  la  plante,  toute  interversion  serait  grotesque,  surtout  si 
l’artiste  s’avisait  de  faire  pousser  les  fleurs  de  l’espèce  mâle  sur  les  tiges  de  l’espèce 
femelle,  ce  qui  équivaudrait  à l'union  de  la  carpe  et  du  lapin.  Ainsi,  pour  une  infinité 
de  végétaux. 

La  nécessité  de  la  vérité  anatomique  s’impose  plus  impérieusement  encore  quand 
il  s’agit  des  animaux,  et  peut-on  concevoir  qu’à  notre  époque,  éprise  d’exactitude,  on 
n’ait  pas  encore  songé  à établir  dans  les  écoles  de  beaux-arts  un  cours  de  zoologie 
appliquée  à la  décoration?  Eh  quoi!  il  est  admis  que  pour  un  peintre,  pour  un  sculp- 
teur, il  est  indispensable  de  connaître  à fond  l’anatomie  humaine.  On  fait  dessiner 
aux  élèves,  pendant  plusieurs  années,  le  squelette  de  l’homme,  pour  leur  apprendre  la 
place  de  chaque  os,  le  mouvement  de  chaque  muscle.  Et  on  n'estime  pas  qu’un  pareil 
enseignement  soit  de  rigueur  en  ce  qui  concerne  tous  les  animaux!  Est-ce  que, 
d’aventure,  l’étude  des  matériaux  n’est  pas  pour  un  architecte  absolument  fondamentale? 
Pour  un  décorateur,  la  botanique  et  la  zoologie  devraient  faire  partie  du  programme 
de  leur  éducation  : l'étude  sommaire  de  ces  sciences  s’impose  à eux;  elle  leur  facilitera 
singulièrement  l’emploi  des  éléments  d’ornementation  qu'ils  empruntent  au  monde 
végétal  et  animal. 

Chose  étrange,  et  qui  semble  incroyable,  ce  sont  nos  ancêtres  préhistoriques  — 
lesquels  n’avaient  pour  outils  et  pour  armes  que  des  pierres  taillées  — ce  sont  ces 
hommes  primitifs  qui  ont  su  le  mieux  représenter  les  animaux  avec  ce  caractère  de 
réalité  fortement  étudié  que  nous  réclamons  aujourd’hui.  Le  fait  paraîtra  inouï  au 
lecteur,  peut-être  : il  est  facile  à vérifier.  M.  Emile  Cartailhac,  dans  son  bel  ouvrage, 
la  France  préhistorique,  a reproduit  de  remarquables  images  d’animaux  sculptés  sur 
des  os  par  des  hommes  de  l’âge  de  pierre.  «Tous  les  détails  caractéristiques  de  l’espèce, 
de  l’âge,  du  sexe,  sont  admirablement  rendus,  dit  M.  E.  Cartailhac.  Ils  révèlent  un 
profond  esprit  d’observation,  un  sentiment  exquis  de  la  nature.  » Parmi  ces  sculptures, 
se  trouvent  notamment  trois  têtes  de  chevaux  d’une  précision  anatomique  extraor- 
dinaire : l’une  d’elles,  détachée  en  plein  relief,  est  une  étude  de  myologie,  ce  qu’on 
appelle  un  écorché , en  style  d’école.  C’est  d’un  art  et  d’une  sincérité  qui  confondent. 
On  ne  ferait  pas  mieux  de  notre  temps. 

Ainsi,  l'homme  fut  conduit  d’abord  par  l’instinct  à l’observation  rigoureuse  de  la 
nature,  et  l’art  qui  vint  ensuite,  l'art  des  époques  civilisées  l’en  éloigna,  l’amena  à 
l'hiératisme,  aux  formules  d’écoles,  à la  convention.  Ce  n’est  qu’à  force  de  volonté  et 
au  prix  d’efforts  incessants  qu'il  se  dégage  des  symboles  pour  revenir  au  vrai.  On 
dirait  que  perpétuellement  bercée  par  les  chimères  que  son  imagination  enfante, 
l'humanité  ne  se  reprend  que  par  intervalles  à regarder  la  nature  en  face. 

A bien  examiner  les  choses,  ce  ne  fut  que  par  occasion  que  l’art  antique  montra 
le  goût  d'une  stricte  observation  dans  la  représentation  des  animaux.  Encore  s'est -il 
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restreint  à quelques  types  seulement,  le  cheval,  le  bœuf,  le  cerf,  le  lion.  Mais  du  moins 
témoigne-t-il  que  les  Anciens  s’appliquaient  à reproduire  ces  bêtes  avec  justesse,  dans 
leurs  caractères  essentiels,  en  dépit  de  leur  dessin  figé  en  de  hiératiques  conventions 
et  malgré  les  difficultés  d’exécution  que  limitait  leur  technique?  Le  savant  Ecker  a pu 
reconnaître  dans  la  frise  du  Parthénon  la  race  particulière  de  chevaux,  aujourd’hui 
éteinte,  que  Phidias  y avait  figurés  et  dont  le  grand  sculpteur  sut  affirmer  les  carac- 
tères, tels  que  la  structure  des  os  de  la  tète.  Dans  les  temps  modernes,  combien  rares 
sont  les  exemples  de  sculpture  décorative  où  les  animaux  sont  étudiés  avec  un  tel  souci 
de  vérité,  avec  une  compréhension  à la  fois  aussi  large  et  aussi  juste  de  leur  être 
intime!  Après  le  moyen  âge,  durant  lequel  nos  gothiques  tailleurs  d'images  se  plurent 
à la  représentation  familière  du  monde  animal  et  végétal,  on  dirait  que  les  artistes, 
devenus  tout  à coup  dédaigneux  de  la  nature  vivante,  ne  se  complaisent  plus  que  dans 
les  ornements  fictifs  qui,  seuls,  leur  paraissent  dignes  des  nobles  emplois  de  l’art. 
Déprimante  aberration!  C'est  alors  qu'on  voit  surgir  toute  une  végétation  luxuriante 
et  chimérique  qui  bientôt  s'impose  aux  générations  successives,  et  qui,  de  déformation 
en  déformation,  en  arrive  à ces  insipides  décors  de  floraisons  arbitrairement  créées  par 
des  imaginations  en  délire  et  dont  nous  subissons  l’éternel  et  exaspérant  cauchemar! 
C’est  alors  que  commence  à s'épanouir  dans  les  peintures  et  les  sculptures  monu- 
mentales ce  peuple  de  Chimères  sans  grâce,  d'animaux  informes,  de  griffons  mornes 
qui  envahissent  jusqu’à  nos  meubles  et  jusqu'aux  tentures  de  nos  maisons!  Que  l’esprit 
des  artistes  se  donne  libre  carrière,  soit!  Qu’il  prenne  son  essor  et  que  la  réalité  soit 
transfigurée  par  le  symbole,  d'accord!  Que  l’artiste  ait  le  droit  et  même  le  devoir  de 
s'élever  au  rêve  en  inventant  des  fleurs  ou  des  bêtes  qui  n’existent  pas,  personne  n'y 
contredit.  Mais  ce  qui  répugne  à la  science  moderne  et  à notre  bon  sens,  c’est  qu’on 
se  permette  de  donner  une  figuration  grossièrement  caricaturale  de  la  nature,  sous 
prétexte  d’art;  c’est  qu’on  dessine  des  animaux  sans  la  connaissance  première  des  lois 
qui  règlent  leurs  formes,  leurs  mouvements,  leur  vie. 

Il  faut  revenir  à la  vérité  et  à ce  qui  est  rationnel.  Voilà  pourquoi  nous  avons 
résolu  de  publier  ces  études,  certains  que  tous  les  artistes  y trouveront  d'utiles  ensei- 
gnements. Nous  nous  proposons  de  traiter  des  plantes,  des  fleurs,  des  animaux.  Nous 
avons  demandé  à M.  Debrie  de  vouloir  bien  se  charger  de  cet  important  sujet, 
Y Animal  dans  la  décoration,  parce  que  nul  n'était  capable  d'en  parler  avec  plus  de 
compétence  et  de  savoir.  Sculpteur  de  mérite,  M.  Debrie  n’est  pas  seulement  l’auteur 
de  ce  remarquable  groupe  que  nous  avons  l’an  passé  reproduit  ici  même,  le  Coup  de 
collier,  et  qui  a été  acquis  par  la  Ville  de  Paris  pour  le  Marché  aux  Chevaux  : il  a 
inventé  bien  d’autres  œuvres  de  valeur  dans  lesquelles  s'affirme  la  connaissance 
profonde  de  l’anatomie  des  bêtes  et  surtout  des  chevaux.  En  outre,  il  est  depuis  de 
longues  années  professeur  d’anatomie  à l’École  nationale  des  Arts  décoratifs  ainsi 
qu’aux  écoles  de  la  Ville  de  Paris.  Son  cours  fait  depuis  longtemps  autorité.  C'est  le 
résumé  de  son  enseignement  qu’il  a écrit  pour  nos  lecteurs. 


Victor  CHAMPIER. 
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LE  CHEVAL 


Quand  on  songe  à utiliser  les  animaux  dans  la  décoration,  il  n'est  pas  indiffè- 
rent, il  est  même  nécessaire  d’être  très  au  courant,  non  seulement  de  leurs 
propriétés  physiques  et  de  leurs  qualités  extérieures,  mais  encore  il  est  indis- 
pensable d’être  très  informé  de  leur  mode  d’existence,  de  leur  caractère,  de  leurs 
instincts  et  de  leurs  facultés  intellectuelles. 

En  effet,  tout  le  monde  reconnaît  volontiers  que  les  animaux  sont  doués  de 
facultés  intellectuelles  et  sont  tout  à la  fois  intelligents  et  sensibles. 

Les  animaux  observent,  paraissent  s’intéresser,  quelquefois  avec  attention,  au  monde 
environnant.  Ils  établissent  des  rapports,  des  comparaisons,  coordonnent  leurs  impres- 
sions, portent  un  jugement  et  ne  se  déterminent  qu'en  connaissance  de  cause. 

Il  n’est  personne  qui  ne  se  soit  montré  surpris  de  l’insistance  curieuse  avec 
laquelle  certains  animaux  familiers  : chien  ou  chat,  suivent  d'une  fenêtre  le  mouvement 
de  la  rue. 

De  même  l’oiseau,  dans  l’espace,  suit  également  de  l’œil  et  avec  une  inquiétude 
prudente  les  allées  et  venues  du  chasseur. 

Quant  à leur  sensibilité,  capables  d’affection,  — voyez  le  chien  d'Ulysse,  mourant 
de  joie  au  retour  de  son  maître,  — susceptibles  de  haine,  — rappelez- vous  le  chien  de 
Montargis,  poursuivant  l’assassin  de  son  maître, — ils  s’attachent  ou  détestent  et  savent 
montrer  au  moment  voulu  qu'ils  n'ont  rien  oublié. 

Enfin,  ils  ont  certainement  conscience  de  leurs  actes. 

Le  chien  de  forte  taille,  qui  joue  en  ménageant  la  faiblesse  de  l'enfant  qui  le  harcèle; 
le  cheval,  qui  écrase  du  poids  de  son  corps  le  cavalier  après  l’avoir  renversé  volon- 
tairement; l’éléphant,  qui  piétine  sa  victime;  l’oiseau,  qui  replie  ses  ailes  et  se  laisse 
tomber  des  nues  sur  sa  proie  pour  l’étourdir  du  choc;  le  loup  et  le  lion,  qui  attaquent 
à la  gorge;  les  oiseaux,  qui  s’attaquent  au  crâne,  mettent  la  constatation  hors  de  doute. 

L’activité  de  ces  différents  moteurs  affectifs  ou  intellectuels  provoque  une  réaction 
extérieure  plus  ou  moins  violente,  qui  se  traduit  soit  par  l’émission  du  son  ; le  chien 
hurle  de  douleur;  soit  par  le  langage  des  intonations,  le  langage  articulé  ou  bien 
encore  par  des  mouvements  désordonnés  : le  chien  aboie,  jappe  joyeusement,  court, 
gambade,  va,  revient. 

Le  cheval  se  roule  sur  l’herbe,  s’ébroue,  bondit  gaiement. 

Mais,  indépendamment  de  ces  manifestations  qui  semblent  devoir  calmer  l’orga- 
nisme, les  animaux  ont  encore  à leur  disposition  un  mode  d’expression  qui,  pour 
n’ètre  pas  grammatical,  n’en  est  pas  moins  des  plus  précis. 

Mode  d'expression  actif  et  auquel  concourt  le  mécanisme  de  toutes  les  régions  de 
leur  corps  et  qui  n’est  autre  que  le  langage  des  gestes  et  des  attitudes. 

Langage  qui  établit  l'échange  des  idées,  la  manifestation  des  émotions,  des  désirs, 
et  qui,  souligné  et  accentué  par  les  jeux  de  physionomie,  atteint  le  but  final  qui 
consiste  avant  tout  à assurer  leur  sécurité. 

Il  surfit  d’examiner  le  dessin  n°  1 pour  se  rendre  compte  du  rôle  important  dévolu 
à la  colonne  vertébrale  à cet  égard. 

A la  vue  d'un  chien  qui  paraît  s’avancer  vers  lui,  un  chat,  inquiet,  la  patte  droite 
levée,  prêt  à frapper,  songe  d’abord  et  instinctivement  à effrayer  son  adversaire. 
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Pour  obtenir  une  expression  de  terreur  communicative  il  fait  le  gros  dos  en  suré- 
levant d’une  manière  tout  à fait  extraordinaire  la  courbure  de  sa  colonne  vertébrale; 
ses  poils  se  hérissent,  tout  son  corps  se  boursoufle,  tandis  que  sa  queue,  dans  une 
demi-rigidité,  nerveusement  agitée,  se  dessine  dans  l’espace. 

Par  un  contraste  frappant,  autant,  dans  le  dessin  n°  i,  le  chat  se  gonfle  et  cherche  à 
augmenter  son  volume,  autant,  dans  le  dessin  n°  2,  le  chien  se  fait  humble  et  se  diminue 
volontairement. 

Sans  doute  pris  en  flagrant  délit,  il  s’avance  en  rampant,  l’échine  basse,  presque  à 


genoux,  la  queue,  non  pas  en  panache,  flottant  joyeusement,  non  pas  rigide  de  colère, 
mais,  au  contraire,  ramassée  et  ramenée  sous  le  ventre  jusqu’à  disparaître. 

Le  même  contraste,  du  également  aux  modifications  de  la  colonne  vertébrale,  peut 
s'établir  entre  les  figures  3 et  4,  représentant  deux  chiens  de  races  différentes  et 
d’expressions  contraires. 

D’ailleurs,  les  expressions  de  colère  concentrée  (Jig.  3)  et  de  joie  expansive  (fig . 4) 
sont  si  bien  exprimées  par  la  silhouette  générale  que  tout  commentaire  est  superflu. 

Dans  toutes  ces  figures,  en  y joignant  les  deux  tètes  de  chevaux  extraites  d’une 
composition  en  sculpture  «un  coup  de  collier»  (Jig.  S et  6),  les  jeux  de  physionomie 
complètent  et  accentuent  l’expression  d’ensemble.  Ou  bien  les  oreilles  sont  « attention- 
nées», droites  et  dirigées  en  avant;  ou  bien  «coléreuses»,  renversées  et  couchées  en 
arrière.  Quant  à l’œil,  il  résume,  concentre  et  traduit  tout  ce  que  l’animal  ressent. 

A cet  égard,  la  comparaison  des  figures  n’est  pas  sans  intérêt. 
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Ce  langage  d’action,  sorte  de  télégraphie  passionnelle,  mimique  particulière  pour 
chaque  espèce,  se  transmet  par  l’hérédité  et  peut  cependant  présenter  des  variétés 
individuelles,  mais  il  est  éminemment  fugitif,  pas  assez  toutefois  pour  que  l'artiste, 
l’observateur,  n’en  puisse  fixer  les  traits  caractéristiques  qui  doivent  traduire  les 
sentiments  qu’il  veut  exprimer  dans  son  œuvre. 

La  statue  du  sculpteur,  qui  n’est  pas  un  automate  simulant  la  vie,  mais  une  inter- 
prétation muette  dans  une  matière  inerte,  ne  donne  l’illusion  de  la  réalité  que  par  la 


parfaite  concorde  de  la  pondération  générale,  des  plans,  des  lignes,  avec  l’attitude  que 
le  personnage  représenté  tiendrait  lui-même,  s’il  n’était  pas  fictif. 

De  cette  transmission  des  sentiments  par  l’aspect,  procédé  aussi  vieux  que  le  règne 
animal,  date  le  langage  symbolique  cher  aux  hommes  et  aux  artistes  de  toutes  les 
époques. 

Il  n’est  peut-être  pas  un  animal  connu  des  anciens  dont  la  mythologie  n’ait  fait 
un  emblème. 

Partout  la  superstition  populaire  les  a consacrés  et  donnés  pour  attributs  aux 
personnages  fabuleux  ou  réels.  Partout  elle  a transformé  les  attributs  naturels  de  la 
bête  en  propriétés  symboliques. 

L’admirable  constance  dans  l’affection  chez  le  chien  en  a fait  le  symbole  de  la 
fidélité. 

Le  coq  au  chant  matinal  symbolise  la  vigilance. 

L’ours  à la  démarche  lourde  et  circonspecte  est  devenu  l'emblème  vivant  de  la 
prudence. 

La  connaissance  imparfaite  de  la  faune  terrestre,  les  récits  fabuleux  des  premiers 
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voyageurs,  la  confusion  établie,  au  début,  entre  les  nègres  de  races  inférieures  et  les 
anthropoïdes,  les  mœurs  prêtés  à ces  animaux  ont  donné  naissance  à des  croyances 
mystérieuses  qui  se  sont  traduites  par  des  conceptions  artistiques;  de  là,  la  création 
d'êtres  chimériques  : faunes,  satyres,  pygmées,  etc. 

Du  reste,  ces  propriétés  symboliques  ne  sont  pas  l’apanage  des  seuls  animaux.  Les 
arbres,  les  plantes,  les  fleurs  les  possèdent  également  : le  chêne  « civique  »,  le  laurier 
«Glorieux»,  le  saule  «pleureur»,  le  lierre  signifiant  «où  je  m'attache  je  meurs», 


Fig.  3.  — Chien  qui  s'approche  d'un  autre  chien  avec  des  intentions  hostiles,  par  M.  Rivière  '. 


le  lys,  la  fleur  d’oranger,  la  violette,  etc.,  sont  là  pour  attester  que  l’imagination  des 
anciens  s’est  plu  à établir  entre  elle  et  le  monde  extérieur  un  courant  sympathique  et 
à créer  un  mode  d’expression  accessible  aux  illettrés  et,  par  conséquent,  de  beaucoup 
supérieur  à la  parole  et  au  discours  écrit. 

Ce  langage  des  fleurs  auquel,  indépendamment  de  la  forme,  la  coloration  et  les 
parfums  concourent  par  des  éléments  variés,  devient  essentiellement  décoratif  par 
l’intervention  de  la  fleur  représentée. 

Mais,  si  puissant  soit-il,  il  semble  qu’il  ne  fasse  que  compléter  le  langage  symbo- 
lique qui  prend  son  origine  dans  l’observation  des  animaux. 

Outre  ces  symboles  d'ordre  généraux  et  d’application  dans  l'espace,  les  animaux 
ont  encore  fourni  les  matériaux  d’un  symbolisme  familier,  d’application  journalière, 
destiné  à suppléer  l'ignorance  populaire  et  à régler  plus  aisément  les  relations  et  la 
vie  en  commun. 

i.  D’après  l’ouvrage  de  Ch.  Darwin  : l'Expression  des  émotions  cite p l'Iiomme  et  les  animaux.  (Schlcicker 
Irères,  éditeurs,  Paris.) 
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En  écrivant  ces  lignes,  nous  songeons  aux  enseignes  parlantes. 

Elles  sont  innombrables  et  d’un  grand  intérêt  en  ce  qu’elles  nous  font  assister  à 
l'une  des  phases  les  plus  intéressantes  de  l’évolution  du  langage  qui,  primitivement, 
limité  sans  doute  à l’émission  du  son,  n’est  devenu  grammatical  qu’après  des  tâtonne- 
ments à travers  le  langage  des  onomatopées  et  le  langage  par  l’aspect. 

Elles  sont  innombrables,  disons-nous,  et  constituent  un  chapitre  des  plus  imprévus 
de  la  décoration  de  la  rue  et  de  l'habitation. 


Fig.  4.  — Attention  et  désir,  d’après  nature,  par  H.  Bf.rnard. 


A titre  de  spécimen,  la  figure  7 nous  en  montre  une  qu’on  peut  voir  à Paris  et  qui 
est  remarquable  non  seulement  par  sa  parfaite  conservation,  mais  surtout  par  le  motif 
qu’elle  représente  : Au  Coq  Hardi.  Il  faut,  en  effet,  de  la  hardiesse  à un  coq  — si  hardi 
soit-il  — pour  se  servir  d’un  lion  comme  piédestal  vivant. 

D'un  dessin  soutenu,  d'un  modèle  suffisant,  coq  et  lion  constituent  en  se  détachant 
sur  des  crêtes  montagneuses,  un  motif  des  plus  heureux. 

Désormais,  un  point  me  semble  donc  suffisamment  établi.  Les  animaux  sont  doués 
de  propriétés  expressives. 

Mais,  indépendamment  de  ces  propriétés  expressives,  les  animaux  possèdent 
encore  des  propriétés  décoratives. 

Toutefois,  avant  d'aller  plus  loin,  il  est  nécessaire  de  fixer  la  signification  du  mot 
« décoratives  »,  qui,  quoique  juste  dans  ses  applications,  semble  avoir  l’inconvénient  de 
masquer  l’origine  naturelle  des  propriétés  dont  il  s’agit. 
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En  effet,  l'instinct  fondamental  pour  les  animaux  consiste  à assurer  la  conservation 
de  l’individu.  La  recherche  des  aliments  les  oblige  à un  travail  intellectuel  et  à des 
manifestations  d’adresse  et  de  force  physique. 

Vient  ensuite  l’instinct  sexuel  qui  les  pousse  à la  reproduction. 

La  force  se  conçoit  chez  le  mâle,  qu’elle  soit  intellectuelle  ou  non,  puisque  c'est  lui, 
pourvoyeur  de  la  famille,  qui  est  chargé  d’organiser  la  lutte  pour  l’existence  et  d'en 
assurer  la  réussite.  Tandis  que  la  femelle,  appliquée  aux  soins  de  la  maternité,  a 
toutes  les  aptitudes  de  délicatesse  et  de  sollicitude  que  réclame  le  soin  des  petits.  Les 
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Fig.  5.  — D’après  G.  Debrie,  par  Hilaire  Bernard. 

petits  s'appuient  sur  la  mère,  la  mère  s’appuie  sur  le  père.  De  là  des  qualités  exté- 
rieures de  stature,  de  volume,  d'aspect,  qui  différencient  les  sexes,  qualités  qui  s'asso- 
cient sans  s’exclure,  se  métamorphosent  en  éléments  de  séduction  et  poussent 
aveuglément  les  sexes  l'un  vers  l'autre. 

La  crinière  du  lion,  la  puissance  de  son  rugissement,  la  majesté  de  sa  physionomie, 
l’odeur  meme  qui  se  dégage  de  sa  personne  ont  sans  doute  autant  d’attrait  pour  la 
lionne  qu’elles  inspirent  de  terreur  aux  animaux  qu’il  choisit  pour  proie. 

Il  en  est  de  même  pour  tous  les  animaux.  Il  faut,  avant  tout,  créer  la  famille  qui 
assure  le  nombre,  perpétue  les  traditions  et  permet  ainsi  de  lutter  avec  avantage 
contre  les  autres  espèces. 

Par  conséquent,  sous  le  vocable  « propriétés  décoratives  » et  par  l'expression  de 
«beauté»,  il  faut  entendre  la  manifestation  extérieure  des  qualités  nécessaires  à la 
conservation  de  l’individu  et  qui,  appliquées  à la  reproduction  de  l'espèce,  ne  sont 
autres  que  des  propriétés  sensuelles. 

Détournées  de  leur  but  naturel  au  profit  de  conceptions  artistiques,  ces  propriétés 
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sensuelles  ou  décoratives  méritent  d'autant  plus  d’être  appréciées  qu'elles  corres- 
pondent exactement,  ainsi  que  les  propriétés  expressives,  à la  synthèse  de  l’œuvre  d'art 
qui  doit  être  symbolique  par  le  choix  du  sujet,  la  pondération  générale,  sensuelle  et 
décorative  par  les  jeux  de  lumière  et  les  combinaisons  de  plans,  de  ligne,  de  modelé 
et  de  coloration. 

Pour  revenir  au  lion  dont  nous  parlions  incidemment,  si,  par  le  caractère  qu'on  lui 
attribue,  il  symbolise  conventionnellement  la  force,  le  courage,  etc.,  par  sa  silhouette 
dans  l’espace,  par  son  volume,  par  la  sobriété  de  sa  coloration,  en  harmonie  avec  ces 


Fig.  6.  — D’après  G.  Debrie,  par  Hilaire  Bernard. 

divers  sentiments,  il  se  prête  également  à des  adaptations  déterminées  : il  est  donc  tout 
à la  fois  expressif  et  décoratif. 

Mais,  parmi  les  animaux,  tous  ne  semblent  pas  également  doués  ou,  .du  moins,  le 
sont  de  façons  différentes. 

Il  en  est  un  cependant  qui,  par  ses  qualités  d'espèce,  de  race,  par  sa  beauté  indi- 
viduelle, est  un  auxiliaire  artistique  des  plus  précieux.  Nous  voulons  parler  du  cheval. 

Par  son  contact  avec  l’homme  qui  sut  le  conquérir  dès  la  plus  haute  antiquité,  le 
cheval,  indépendamment  des  propriétés  qu’il  possède  en  commun,  jouit  encore  de 
propriétés  économiques. 

Générateur  de  force  et  de  mouvement,  essentiellement  locomoteur,  tantôt  à allure 
lente,  souvent  à allure  rapide,  par  la  diversité  des  races,  le  croisement,  l’éducation,  il 
multiplie  les  services  qu’on  attend  de  lui. 

Lié  au  cavalier  qui  le  surmonte,  le  domine  et  le  commande,  il  fait  la  guerre, 
devient  l’emblème  du  chef  et  engendre  une  formule  symbolique  et  décorative  : la  statue 
équestre.  Statue  équestre  qui  se  dégage  elle-même  d’un  embryon  fabuleux  : le  centaure. 


Fig.  7.  — AuVÇoq  Hardi,  enseigne,  quai  de  la  Mégisserie,  Paris. 


Mais,  contrairement  à ce  qu'on  observe  pour  l'espèce  humaine,  il  ne  semble  pas 
qu’il  y ait  pour  lui  de  beauté  de  période. 

En  effet,  tandis  que  chez  l’homme  la  première  et  la  seconde  entance,  l’adolescence, 
la  puberté,  l’âge  adulte,  la  vieillesse  meme,  jouent  un  rôle  si  important  dans  la  déco- 
ration, on  n’utilise  d’ordinaire  le  cheval  qu’à  l’âge  adulte  et  en  pleine  possession  de 
ses  moyens  physiques. 

Il  en  est  de  même  pour  la  beauté  du  sexe,  si  différente  chez  l’homme,  les  félins,  et  qui, 
au  contraire,  chez  le  cheval,  ne  s’affirme  que  par  des  caractères  insuffisamment  définis. 

A cette  infériorité  apparente,  il  y a cependant  compensation  : architecture  générale, 
volume,  plans,  silhouettes,  proportions,  attitudes,  allures,  coloration,  robe,  queue, 
crinière  sont  autant  d’éléments  augmentateurs  de  ses  ressources  artistiques. 

Dans  un  prochain  article  nous  mettrons  en  évidence  la  valeur  physiologique  de  ces 
divers  éléments  et  nous  espérons  faire  assister  le  lecteur  aux  métamorphoses  de  ces 
dispositions  naturelles  en  propriétés  décoratives. 

(A  suivre.)  Gustave  DEBRIE. 


Bijou  composé  par  Ch.  Rossigneux  et  offert  à Mme  O.  Roty  pour  enchâsser  la  médaille  de  O.  R or  y : 

Patria  non  immemor. 


O.  ROTY  A CH.  ROSSIGNEUX 
CH.  ROSSIGNEUX  A O.  ROTY 


Notre  grand  médailleur  O.  Roty  n’est  pas  seulement  un  artiste  admirable, 
à l’imagination  ardente,  ingénieuse  et  passionnée  : c’est  avant  tout  un 
homme  de  cœur.  Tous  ceux  qui  le  connaissent  savent  qu’il  dépense  la 
moitié  de  sa  vie  à chercher  comment  il  se  rendra  utile  à ceux  qu’il  aime.  Son 
plus  constant  plaisir  est  de  s’employer  à faire  réparer  les  injustices  de  la  vie  dont 
tant  d’artistes  ont  à souffrir!  La  réputation  qu’il  s’est  acquise  et  le  crédit  qu’elle 
lui  donne,  il  se  fait  un  devoir  d’en  reporter  le  bénéfice  à quiconque  lui  semble 
digne  d’intérêt  et  a besoin  de  son  appui.  S’il  n’est  heureusement  pas  le  seul,  dans 
le  monde,  à posséder  ces  exquises  qualités  du  cœur  et  ce  besoin  de  dévouement, 
du  moins  je  sais  peu  d’hommes  qui  s’astreignent  à les  exercer  aussi  originalement 
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que  lui.  D’habitude,  c’est  par  instinct  de  nature,  par  élan  irréfléchi  et  spontané. 
Chez  Roty,  ce  n’est  pas  seulement  le  tempérament  généreux  qui  l’entraîne,  c’est 
la  réflexion.  Il  est  bon  naturellement,  et,  en  outre,  il  veut  l’être.  Il  n’attend  pas 
les  occasions;  il  les  cherche.  Son  cas  n’est  pas  banal  assurément. 

Je  ne  saurais  dire  quelles  circonstances  firent  se  rencontrer  un  beau  jour 
Roty  et  Rossigneux  : ce  dut  être  sans  doute  à l'occasion  d’un  service  à rendre  à 
quelqu’un,  et  dans  le  but  d’unir  leurs  forces  pour  mieux  arriver  à leurs  fins. 
Toujours  est-il  que  Roty,  en  découvrant  Rossigneux,  en  apprenant  quel  rôle  il  a 
joué  dans  l’Art  et  en  appréciant  à sa  valeur  l’homme  qu’il  est,  se  prit  aussitôt  de 
l’envie  irrésistible  de  le  célébrer  à sa  manière,  en  faisant  son  portrait,  autant 
dire  en  lui  élevant  un  monument.  Avoir  son  portrait  gravé  par  Roty,  c’est 
presque  comme  un  passe-port  pour  la  gloire. 

Donc,  il  y a quelques  mois,  Roty  envoya  à Rossigneux  la  belle  plaquette  de 
bronze  qui  se  trouve  ici  reproduite,  laquelle  était  accompagnée  de  la  lettre 
suivante  : 

Cher  Monsieur  Rossigneux  et  ami, 

Je  suis  peut-être  long  à tenir  une  promesse  faite,  et  pourtant,  vous  le  voyez,  je 
n’oublie  pas. 

Je  n'oublie  pas  ceux  que  j’aime  sincèrement  et  qui,  comme  vous,  se  trouvent  en  ma  vie 
pour  me  la  faire  aimer. 

Recevez,  cher  Monsieur  Rossigneux,  comme  le  souvenir  d’un  artiste,  ce  respectueux 
hommage  rendu  à l’homme  qui  a signé  de  si  belles  œuvres,  à l’artiste  si  respectueux  de 
son  art; 

Et  aussi  l’expression  de  la  respectueuse  affection  du  mari  et  de  sa  femme. 

ROTY. 

Les  artistes  de  la  génération  actuelle  connaissent  peu  ou  mal  Rossigneux,  qui 
aura  pourtant  une  place  notoire  dans  l’histoire  de  nos  arts  décoratifs  en  ce  siècle. 
Il  n’est  pas  une  seule  de  nos  industries  à laquelle  il  n’ait  prêté  le  concours  de 
son  talent.  C’est  par  milliers  qu’il  a prodigué  ses  modèles  pour  l’orfèvrerie,  les 
bijoux,  les  bronzes,  l’ameublement,  les  étoffes,  les  reliures,  la  céramique,  etc. 
En  tout  ce  qu’il  a fait,  se  retrouve  la  marque  de  son  crayon  délicat  et  de  son 
esprit  ingénieux,  épris  de  la  pure  beauté  des  styles  du  passé.  Mais  ainsi  va  le 
monde,  qu’il  n’a  qu’ingratitude  et  oubli  pour  les  prédécesseurs  immédiats  des 
favoris  du  jour.  Nous  jugeons  sans  équité  ceux  qui  ont  été  les  précurseurs  de  ce 
que  nous  appelons  le  progrès.  Nous  jouissons  du  présent  sans  tenir  compte  de 
ce  qu’il  a fallu  d'efforts  pour  y arriver,  et  ces  efforts  mêmes,  nous  les  tournons 
parfois  en  dérision,  parce  que  nous  n’en  comprenons  pas  le  sens.  Hélas!  les 
triomphateurs  d’aujourd’hui  seront  à leur  tour  les  vaincus  de  demain  ! Voilà  ce 
qui  devrait  tout  au  moins  nous  rendre  moins  absolus  et  moins  tranchants  dans 
l’expression  de  nos  goûts. 

Charles  Rossigneux  est  né  à Paris  le  5 février  1 8 1 8.  Fils  d’un  receveur 
particulier  des  finances,  il  fit  toutes  ses  études  au  lycée  Charlemagne  et  entra 
à l’École  centrale  où  il  apprit  l’architecture  avec  Cumelot.  A partir  de  l’âge  de 
dix-sept  ans,  il  dut  vivre  de  son  travail,  et  c’est  à force  d’énergie,  par  un  labeur 
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énorme,  qu'il  parvint  à la  situation  enviable  qu’il  s’est  conquise.  Je  n’entre- 
prendrai pas  aujourd'hui  de  raconter  sa  vie,  qui  est  exemplaire,  et  je  n’énumérerai 
pas  ses  principaux  travaux,  car  de  longues  pages  n’y  suffiraient  pas.  Je  me  borne 
à ces  brèves  indications. 

Ch.  Rossigneux,  en  recevant  la  plaquette  de  Roty,  se  dit  qu'il  devait 


Principaux  travaux  de  Ch.  ROSSIGNEUX 


répondre  de  son  côté  au  grand  artiste  par  un  procédé  du  même  genre,  et  que 
les  bons  cadeaux  entretiennent  l’amitié.  Il  composa  donc  le  bijou  dont  l’image 
est  en  tête  de  ces  pages,  et  il  vient  de  le  lui  adresser  avec  la  lettre  suivante  : 

Mon  bien  cher  ami, 

Avec  une  générosité  dont  je  sens  plus  que  jamais  tout  le  prix,  qui  n’a  d’égal  que  votre 
merveilleux  talent,  vous  avez  voulu,  en  burinant  mon  image  sur  le  bronze  immarcescible, 
sauver  de  l’oubli  le  modeste  artisan  qui  eut  son  heure  de  succès  dans  les  « Arts  du  dessin 
appliqués  à l’industrie  »,  sans  que  pour  cela  il  lui  fût  jamais  entré  dans  la  pensée  — comme 
il  n’arrive  que  trop  souvent  de  nos  jours  sous  le  patronage  des  « Arts  décoratifs  » — qu'il 
pût  se  considérer  comme  l’égal  de  ces  artistes  de  génie  dont  les  œuvres,  ainsi  que  les 
vôtres,  sont  créées  pour  l’éternité. 

Mon  ambition,  cher  ami,  aurait  été  de  vous  témoigner  ma  reconnaissance  et  ma 
gratitude  en  créant,  à mon  tour,  à votre  intention,  une  œuvre  digne  d’approcher  des 
vôtres;  mais,  hélas!  «il  n’est  pas  donné  à tout  le  monde  d’aller  à Corinthe»,  et,  tout 
en  ayant  fait  de  mon  mieux,  force  m’est  de  m’avouer  que  je  suis  resté  loin  du  but  que 
je  m’étais  proposé  d’atteindre. 


DÉCORATION  ET  AMEUBLEMENT 
DU  PALAIS  DE  L’ABBATIE 
DU  VICE-ROI  D’ÉGYPTE,  ABBAS-PACHA, 
AU  CAIRE,  1840- i85i. 
DÉCORATION  ET  AMEUBLEMENT 
HOTEL  DELICOURT,  A PARIS. 
DÉCORATION  ET  AMEUBLEMENT 
DES  APPARTEMENTS, 
NOTAMMENT  DES  SALONS 
DE  MM.  FOURET,  BRETON,  ÉMILE  ET 
ARMAND  TEMPLIER. 
AMEUBLEMENT 
DE  LA  MAISON  POMPÉIENNE 
DU  PRINCE  NAPOLÉON. 

LA  CONSTRUCTION,  LA  DÉCORATION 
ET  L’AMEUBLEMENT 
DU  CHATEAU  VINEVIL  EN  LOIR-ET-CHER 
PROPRIÉTÉ  DE  M.  ROUSSELET. 
DIRECTION  D’ART  DE  LA 
MANUFACTURE  DE  PORCELAINE 
DE  MM.  HACHE  ET  PEPIN  LEHALLEUR 
A VIERZON  (CHER). 
CARACTÈRES 

ET  ILLUSTRATION  ORNEMENTALE 
DES  SAINTS  ÉVANGILES 
ÉDITÉS  PAR  HACHETTE  ET  C". 


Inscription  gravée  au  revers  de  la  plaquette. 
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J’ai  donc  dû  compter  sur  votre  indulgence,  en  composant  de  toutes  pièces  un  médaillon 
destiné  à servir  de  cadre  à cet  immortel  chef-d’œuvre  de  la  Pafria  non  immemor, 
qu’aucun  Français  ne  saurait  contempler  sans  se  sentir  remué  jusqu’au  plus  profond  des 
entrailles.  Tel  qu’il  est,  je  viens  vous  prier  de  l’offrir  en  mon  nom  à Mme  Roty,  avec 
1’  « Envoi  » qui  accompagne  les  vœux  et  les  souhaits  que  je  forme  pour  votre  bonheur 
à tous  deux. 

ROSSIGNEUX. 

A Madame  O.  Roty. 


envoi 

Autour  de  ce  chef-d’œuvre  où  le  maître  Roty 
A si  pieusement  ciselé  notre  France, 
S’inspirant  des  anciens,  Rossigneux  a serti 
Une  verte  Emeraude,  emblème  d’espérance. 


Je  n’ajouterai  point  de  commentaires.  Il  m’a  semblé  seulement  que  nos 
lecteurs  éprouveraient  quelque  plaisir  à trouver  ici  la  reproduction  des  œuvres 
des  deux  artistes  et  à lire  la  correspondance  échangée  entre  eux  à leur  sujet. 
C’est  à leur  amitié  à tous  deux  que  je  dois  de  pouvoir  le  faire,  et  je  les  en 
remercie  bien  sincèrement. 

Victor  CHAMPIER. 


V 

Chiffre  de  Ch.  Rossignel'X. 


a Direction  de  la  Revue  des  Arts  décoratifs , on  voudra  bien 
lui  rendre  cette  justice,  n’a  jamais  cessé  de  faire,  avec  le 
plus  grand  désintéressement,  tous  ses  efforts  pour  aider  aux 
progrès  de  nos  arts  appliqués  à l’industrie.  Depuis  bientôt 
vingt  ans,  elle  n’a  rien  négligé  pour  restituer  à ces  arts 
qualifiés  de  «mineurs» — et  qu’on  traitait  avec  tant  de 
dédain,  avant  la  fondation  de  notre  recueil,  — la  dignité  à 
laquelle  ils  ont  droit.  Ce  n’est  pas  à nous  à rappeler  les  luttes 
soutenues  par  cette  Revue,  ni  à évoquer  les  services  rendus 
à la  cause  qu’elle  sert  par  ses  collaborateurs  éminents.  Mais 
on  nous  permettra  simplement  de  faire  remarquer  que  la  Revue  des  Arts  déco • 
ratifs,  fondée  voici  presque  un  quart  de  siècle,  est  restée  de  longues  années, 
initiatrice  persistante,  à combattre  seule  dans  la  voie  qu’elle  avait  ouverte.  Peu 
à peu  son  exemple  a été  suivi  par  d’autres  publications  qui,  nous  faisant  l’hon- 
neur de  nous  emprunter  notre  type,  se  sont  successivement  engagées,  à l’étranger 
aussi  bien  qu’en  France,  sur  le  terrain  que  nous  avions  préparé. 

Ces  revues  similaires,  ces  jeunes  auxiliaires  descendues  après  nous  dans 
l’arène  pour  livrer  les  mêmes  combats,  ont  presque  toutes  adopté  le  système 
d'organiser  des  concours  entre  les  artistes  décorateurs  afin  de  provoquer  l’éclo- 
sion d’œuvres  originales.  La  Revue  des  Arts  décoratifs  les  eût  certainement 
devancées  dans  cette  entreprise,  si  la  Société  de  l’Union  centrale  n’avait,  dès 
l’origine,  pris  l’initiative  de  concours  de  ce  genre.  Nous  n’avions  pas  à refaire, 
avec  nos  modestes  ressources,  ce  qui  était  déjà  fait  et  très  généreusement  par 
la  riche  Société  dont  nous  étions  l’organe. 

Depuis  quelque  temps,  l’habitude  d’iastituer  des  concours  s’est  développée 
avec  intensité,  et  ce  qui  a été  d’abord  un  excellent  moyen  de  propager  le  goût 
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des  recherches  décoratives  chez  les  artistes,  tend  maintenant  à prendre  une 
forme  de  réclame  commerciale.  Il  n’est  si  mince  industriel  qui,  pour  se  procurer 
le  dessin  d’une  affiche  ou  d’une  invitation  à visiter  l’exposition  de  ses  produits, 
ne  s’offre  le  luxe  d’un  concours.  D’autre  part,  les  Sociétés  philanthropiques  qui, 
telles  que  l’Union  centrale  ou  la  Société  d’encouragement  à l’art  et  à l’industrie, 
continuent  à emprunter  cette  forme  de  tournoi  pour  exciter  nos  jeunes  décora- 
teurs contemporains  à sortir  des  styles  convenus,  suffisent  amplement  à ce  que 
pareilles  tentatives  peuvent  présenter  d’utile. 

La  Revue  des  Arts  décoratifs  n’aurait  donc  pas  songé  à organiser  tardivement, 
elle  aussi,  des  concours,  si  elle  n’avait  compris  la  nécessité  absolue  d’en  modifier 
le  caractère  et  de  leur  donner  une  portée  toute  nouvelle.  Nous  avons  pensé,  en 
effet,  qu’au  lieu  d’en  faire  un  appât  décevant  qui  détourne  souvent  les  élèves  de 
nos  écoles  du  courant  de  leurs  études  et  les  attire  précocement  loin  du  but 
auquel  les  poussent  leurs  professeurs,  il  convenait  de  les  faire  servir  à un  ensei- 
gnement pratique,  judicieusement  approprié  aux  méthodes  pédagogiques  en 
vigueur,  et  qui  en  fût  le  complément. 

Quelle  est  la  critique  que  l’on  adresse  couramment  aux  dessinateurs  qui 
sortent  des  écoles  officielles  d’art  décoratif?  C’est  d’abord  d’ignorer  le  métier  en 
vue  duquel  leurs  dessins  sont  faits,  ce  qui  les  rend,  la  plupart  du  temps,  inexé- 
cutables. En  second  lieu,  c’est  de  ne  savoir  composer  que  des  à-plat,  et  d’être 
généralement  fort  empruntés  quand  il  s’agit  de  fournir  le  modèle  d’un  objet  en 
relief.  Existe-t-il  un  moyen  de  répondre  à cette  critique  et  de  combler  la 
lacune  qu’offre  l’enseignement  officiel?  Assurément,  et  l’on  finira  peut-être, 
espérons-le,  par  trouver  la  bonne  méthode.  En  attendant,  il  est  un  remède  qui 
s’offre  tout  de  suite  à l’esprit  : c’est  de  faire  exécuter,  de  temps  à autre,  les 
meilleures  compositions  des  élèves  primées  dans  les  concours  d’écoles,  de  façon 
à ce  que  les  jeunes  lauréats  puissent  se  rendre  compte  de  la  distance  qu’il  y a 
entre  le  dessin  et  l’exécution. 

Cette  méthode  serait,  il  faut  le  reconnaître,  quelque  peu  onéreuse  pour 
l’État.  Toutefois,  elle  a été  appliquée  avec  le  plus  grand  succès  à l’École 
nationale  des  Arts  décoratifs  dont  le  directeur,  M.  Louvrier  de  Lajolais,  sait 
prendre  toutes  les  intelligentes  initiatives.  C’est  ainsi  qu’il  fait  traduire,  soit  en 
tapisserie  par  ses  élèves  d’Aubusson,  soit  en  céramique  ou  en  broderie  par  ses 
élèves  de  Limoges,  les  dessins  primés  de  ses  élèves  de  Paris.  C’est  ainsi  encore 
qu’il  a fait  exécuter  par  des  fabricants  tel  flambeau  ou  tel  vase  en  bronze,  telle 
chaise  monumentale  dont  les  modèles  avaient  valu  à leurs  jeunes  auteurs  les 
récompenses  officielles.  Mais  combien  les  directeurs  d’écoles,  qui  voudraient 
suivre  un  si  bon  exemple,  seraient  limités  dans  leurs  ressources!  Donneront-ils 
à exécuter,  par  exemple,  un  bijou  ou  un  autre  objet  aussi  coûteux?  Évidemment 
non. 

Eh  bien!  ce  que  l’État  ne  peut  pas  faire,  nous  voulons  le  réaliser,  nous,  à la 
Revue  des  Arts  décoratifs!  La  consécration  que  l’État  ne  peut  pas  donner  à 
son  enseignement,  nous  la  donnerons  pour  le  plus  grand  profit  de  nos  jeunes 
dessinateurs;  et  peut-être  des  fabricants  sauront  s’intéresser  à notre  effort.  Les 
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concours  que  nous  allons  organiser  seront  avant  tout  des  concours  d’objets 
devant  être  exécutés.  Ils  s’adresseront  aux  artistes  de  toutes  catégories,  aux 
professionnels,  aux  sculpteurs  ornemanistes,  aux  dessinateurs  des  fabriques 
comme  aux  jeunes  gens  des  écoles  d’art  décoratif.  Toute  composition  classée 
première  et  exécutable  sera  exécutée;  c’est  le  point  fondamental.  Les  lauréats 
ne  recevront  pas  seulement  les  primes  que  la  Revue  des  Arts  décoratifs  distri- 
buera à titre  d’encouragement,  ils  courront,  en  outre,  la  chance  de  voir  leurs 
compositions  achetées  et  traduites  industriellement  par  un  fabricant.  Nous  nous 
emploierons  à ce  résultat. 

Que  ces  concours  d’un  nouveau  genre  soient  suivis  par  un  grand  nombre  de 
concurrents  et  qu’ils  servent  au  progrès  de  nos  arts  décoratifs,  c'est  ce  que  nous 
souhaitons  ardemment.  Que  les  directeurs  des  écoles  d’art  industriel  les  favo- 
risent dans  la  mesure  où  ils  le  jugeront  utile  pour  leurs  élèves,  nous  y applau- 
dirons. D’aucuns  penseront-ils  que  ces  derniers  auraient  tort  d’entrer  trop  tôt 
en  lice?  Ils  les  engageront  à s’abstenir;  c’est  tout  simple.  D’autres  estimeront-ils 
qu’il  y a avantage  à commenter,  dans  leurs  classes  supérieures,  les  programmes 
que  nous  indiquerons?  Il  est  évident  qu’ils  sont  les  meilleurs  juges  de  l’oppor- 
tunité de  se  servir  du  moyen  que  nous  mettons  à leur  portée  de  démontrer  la 
valeur  pratique  de  leur  enseignement.  Comme  ils  ont  toute  liberté  à cet  égard, 
il  leur  sera  facile  de  tirer  de  nos  concours  exactement  le  profit  pédagogique  qu’ils 
leur  offrent.  Nous  ajouterons  que  les  membres  du  jury  chargés  de  la  direction 
de  ces  concours  présentent  les  plus  hautes  garanties  non  seulement  de  compé- 
tence, mais  aussi  de  cette  fixité  dans  les  doctrines  qui  est  si  nécessaire.  Il  n’est 
pas  à craindre,  avec  un  jury  formé  de  cette  manière,  de  voir  se  produire,  comme 
cela  arrive  trop  fréquemment,  des  classements  qui  déroutent  le  public  et  les 
concurrents,  qui  trahissent  l’incertitude  du  goût  et  la  déconcertante  fantaisie  de 
gens  non  préparés  par  leurs  études  au  rôle  de  juge. 

Le  directeur  des  Beaux-Arts,  M.  H.  Roujon,  avec  la  vive  et  profonde 
intelligence  qu’il  possède  des  obligations  de  sa  charge,  a immédiatement  compris 
la  portée  que  pouvaient  avoir  des  concours  ainsi  organisés  par  la  Revue  des  Arts 
décoratifs. 

Il  a suffi  que  nous  lui  en  fassions  connaître  sommairement  le  mécanisme  et 
l'esprit,  pour  qu’il  nous  encourageât  chaleureusement  dans  notre  tentative,  hn 
nous  accordant  spontanément  son  haut  patronage,  la  direction  des  Beaux-Arts 
nous  a affermi  dans  cette  pensée  que  nous  allions  faire  œuvre  utile,  et  c’est  à 
cela,  en  effet,  que  tend  toute  notre  ambition. 

Ces  explications  étaient  nécessaires.  Il  nous  reste,  à présent,  à donner  les 
programmes  des  trois  premiers  concours  que  nous  ouvrons  pour  les  mois 
d’octobre,  de  novembre  et  de  décembre  prochains.  On  les  trouvera  ci-dessous. 
Quant  aux  personnalités  éminentes  qui  ont  bien  voulu  accepter  de  faire  partie 
de  notre  jury  permanent,  on  lira  plus  loin  leurs  noms,  ainsi  que  le  règlement 
général  de  nos  concours. 


Victor  CHAMPIER. 
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i°  Concours  du  mois  d'octobre  i8g8. 

UNE  CHEMINÉE  EN  GRÈS  POUR  SALLE  A MANGER,  PETIT  SALON, 
SALLE  DE  BILLARD  OU  CABINET  DE  TRAVAIL 

La  cheminée,  dans  une  pièce  d’habitation,  a pour  but  d’élever  la  température 
de  la  pièce  par  le  rayonnement  du  combustible  brûlant  dans  un  foyer.  L’air 
nécessaire  à la  combustion  pénètre  dans  le  foyer,  puis  les  gaz  et  la  fumée  sont 
enlevés  hors  de  l’édifice,  au  moyen  d’un  tuyau  s’élevant  jusqu’à  son  sommet. 

Dans  les  conditions  actuelles  de  nos  habitations,  les  cheminées  à foyer  aussi 
restreint  que  possible  ne  nécessitant  qu’une  faible  arrivée  d’air  sont  les  plus 
actives.  Les  grandes  cheminées  à âtre,  d’autrefois,  imitées  ou  reproduites  dans 
nos  demeures,  hermétiquement  closes  et  bourrelées,  ont  le  grave  inconvénient 
de  fumer , c’est-à-dire  de  renvoyer  dans  la  pièce  une  certaine  quantité  de  flamme 
et  de  fumée.  La  grande  hotte,  communiquant  avec  un  énorme  tuyau,  n’est  pas 
davantage  de  circonstance  aujourd’hui.  La  hotte,  très  réduite,  disparaît  dans  le 
corps  même  de  la  cheminée.  Enfin,  le  tuyau  dont  la  section  doit  être  propor- 
tionnée aux  dimensions  du  foyer,  ne  mesure  plus  que  22  centimètres  sur 
22  centimètres  en  moyenne. 

La  cheminée  que  la  Revue  propose  comme  sujet  de  concours,  doit  donc 
réunir  toutes  les  conditions  de  bon  fonctionnement  imposées  actuellement  à un 
objet  de  ce  genre. 

Elle  comprendra  dans  ses  parties  apparentes  : 

i°  Un  foyer  mesurant  d’ouverture  : 60  centimètres  de  largeur;  55  à f>o  centi- 
mètres de  haut.  Ce  foyer  sera  muni  d’un  rideau  métallique  en  tôle  pouvant 
permettre,  en  l’abaissant,  d’activer  le  tirage; 

2°  Un  rétrécissement  qui  facilite,  par  la  disposition  inclinée  de  ses  trois  faces 
le  rayonnement  du  foyer.  Ce  rétrécissement  pourra  être  un  élément  séparé, 
comme  dans  les  cheminées  habituelles,  ou  faire  corps  avec  l’ensemble  de 
la  cheminée; 

3°  La  cheminée,  proprement  dite,  c’est-à-dire  le  cadre  isolant  l’appareil  des 
parois  murales  voisines  et  les  mettant  à l’abri  du  contact  et  du  danger  du  feu.  A 
ce  point  de  vue,  la  matière  proposée,  le  grès  céramique,  est  d'une  convenance 
au  moins  égale,  sinon  supérieure  au  marbre  qui  a été  jusqu’ici  plus  générale- 
ment employé.  Le  grès  doit  au  feu — élevé  à des  températures  extrêmes — son 
existence,  sa  forme  et  son  décor  : il  n’a  rien  à redouter  de  son  voisinage. 

La  largeur  totale  de  la  cheminée  est  seule  fixée  : cette  largeur  sera  de  im3o 
à im40.  La  hauteur  est,  au  contraire,  laissée  au  gré  des  concurrents,  à condition 
toutefois,  de  ne  pas  perdre  de  vue  le  caractère  d’utilité  et  d’usage  convenu  d’un 
tel  objet. 

La  disposition  la  plus  usitée  consiste,  en  effet,  à terminer  le  tout  par  une 
tablette  horizontale  à environ  1 mètre  ou  imio  de  hauteur,  commode,  certes, 
pour  s’appuyer,  s’accouder,  en  même  temps  que  pour  recevoir  les  différents 
objets  d’art  ou  autres,  parmi  lesquels  la  traditionnelle  pendule  a gardé -longtemps 
la  place  d’honneur,  aujourd’hui  disputée. 

Les  concurrents  peuvent  donc,  s’ils  le  jugent  convenable,  contrevenir  à 
l’usage  de  la  tablette  horizontale,  en  étudiant,  comme  ils  l'entendront,  la  partie 
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supérieure  de  la  cheminée.  Ils  seront  libres,  toutefois,  de  tenir  compte,  dans  les 
dispositions  qu’ils  adopteront,  de  l’habitude  qu’on  a de  placer  sur  une  cheminée 
des  objets  mobiles,  tels  que  vases,  statues  ou  autres.  En  ce  cas,  la  saillie  sur  le 
mur  pourra  être  de  3o  centimètres  environ. 

Un  emplacement  convenable  et  bien  défini,  assuré  aux  deux  accessoires  de  la 
cheminée — la  pelle  et  la  pincette  — devra  être  recherché  dans  les  compo- 
sitions, afin  d’éviter  les  placements  quelconques,  causes  d’égarement  au  moment 
opportun  et  des  chutes  bruyantes  de  ces  objets  indispensables. 

La  matière  indiquée  pour  l’exécution  de  cette  cheminée,  le  grès  céramique, 
devra,  d’autre  part,  nécessairement  influer  sur  les  formes  à adopter.  Celles  d’une 
cheminée  en  marbre,  et,  à plus  forte  raison,  d’une  cheminée  en  bois,  seraient 
absolument  déplacées. 

Les  concurrents  doivent  donc  se  pénétrer  des  conditions  de  production  et  des 
ressources  de  la  matière  qu’ils  ont  à employer.  Le  grès,  avant  la  cuisson,  a la 
plasticité  et  la  mollesse  de  l’argile;  on  l’estampe  dans  des  moules  à bon  creux  en 
masses  de  toutes  formes,  motifs  sculptés  ou  non,  figures  ronde-bosse,  carreaux, 
briques,  etc.  La  cuisson  à température  élevée  qu’il  subit,  tendant  à déformer  les 
pièces  de  trop  grande  dimension,  il  est  bon  de  ne  pas  dépasser  pour  celles-ci 
60  centimètres  de  longueur  environ. 

Les  moyens  de  jonction,  d’assemblage,  devront,  dans  tous  les  cas,  être  nette- 
ment visibles  et  indiqués,  et  le  concurrent  verra  dans  leur  heureuse  recherche 
l’élément  de  formes  judicieusement  appropriées  à la  matière  employée. 

Les  compositions  pourront  être  rendues,  soit  dessinées,  soit  modelées. 

Dans  l'un  et  l’autre  cas,  elles  seront  présentées  au  quart  de  l’exécution. 

Les  compositions  dessinées  comprendront  une  élévation  principale  et 
géométrale,  une  façade  latérale,  un  plan  et  une  coupe.  Un  croquis  perspectif 
complétera  ces  dessins. 

Les  compositions  modelées  devront  être  moulées  en  plâtre. 

Les  concurrents  devront  déposer  leurs  projets  du  3o  au  3i  octobre  au 
Conservatoire  des  Arts  et  Métiers. 


20  Concours  du  mois  de  novembre  iSgS 
BRODERIE  : ENCADREMENTS  DE  GLACE  ET  DE  CHEMINÉE  D’UN  BOUDOIR 

Dans  nos  maisons  modernes,  il  arrive  souvent  que  pour  atténuer  la  froideur 
et  le  ton  vivement  tranché  des  cheminées  de  marbre  qui  se  trouvent  dans  les 
appartements,  ou  pour  masquer  la  crudité  de  l’or  du  cadre  de  la  glace  habituelle- 
ment placée  sur  la  cheminée,  on  habille  ces  objets  d’étoffes  afin  d’établir  une 
harmonie  entre  eux  et  les  meubles  ou  tentures  de  la  pièce. 

Notre  concours  comporte  la  composition  d’un  décor  en  broderie  devant  servir 
à l’encadrement  d’une  cheminée  et  d’une  glace  d’un  boudoir. 

Le  motif  comprend  donc  : i°  le  bandeau  et  les  montants  de  la  cheminée; 
20  le  cadre  de  la  glace. 

Toute  liberté  est  laissée  aux  concurrents  pour  développer  tel  thème  de  décor 
qu’il  leur  plaira.  Ils  se  rappelleront  seulement  qu’il  s’agit  d’orner  un  boudoir, 
c'est-à-dire  un  petit  salon  de  conversation  d’une  femme  élégante,  qui  y reçoit 
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ses  amies,  et  dont  le  luxe  de  bon  aloi,  le  confortable,  sont  propices  aux  vives 
causeries. 

Les  compositions  devront  être  rendues  dessinées  ou  peintes  au  quart  de 
l’exécution. 

Les  concurrents  devront  déposer  leurs  projets  du  29  au  3o  novembre 
prochain  au  Conservatoire  des  Arts  et  Métiers. 


3°  Concours  du  mois  de  décembre  1 8q8 
BRONZE  : LUSTRE  OU  COURONNE  A L’ÉLECTRICITÉ  POUR  ÉGLISE 

L’éclairage  à l’électricité  ne  convient  pas  seulement  à nos  demeures,  aux 
salles  de  théâtre,  de  café,  etc.  Il  va  s’introduire  également  dans  les  églises,  où 
il  remplacera  avantageusement  les  anciens  lustres  à bougies  ou  à flammes  de 
gaz,  en  permettant  à la  foule  des  fidèles  la  lecture  des  livres  de  prières.  Mais  le 
lustre  à électricité  d’une  église  ne  saurait  avoir  la  même  forme  que  celui  d’un 
théâtre.  Tout  en  ayant  autant  d’élégance  et  de  légèreté,  iL  devra  affecter  un 
certain  caractère  de  gravité  approprié  au  monument  dont  il  fera  partie.  En 
outre,  son  mode  de  suspension  sera  différent,  car,  dans  les  théâtres,  le  lustre  est 
autant  que  possible  rapproché  du  plafond  pour  ne  point  gêner  la  vue  des 
spectateurs;  tandis  que  dans  les  églises,  dont  les  voûtes  sont  ordinairement  très 
élevées,  il  doit  descendre  beaucoup  plus  bas. 

En  dehors  de  ces  indications  générales,  il  n’est  donné  aux  concurrents 
aucune  condition  restrictive  quant  à la  forme  à adopter,  au  style,  aux  emblèmes, 
attributs  et  autres  ornements  qu’ils  jugeront  bon  d’employer.  Ils  pourront,  à leur 
choix,  emprunter  des  éléments  à la  flore  ornementale.  Que  le  lustre  soit  d’une 
forme  gracieuse,  bien  étudiée,  sans  être  grêle;  qu’il  ait  un  aspect  meublant  dans 
le  vaste  édifice;  que  les  motifs  s’harmonisent  avec  le  lieu;  enfin,  que  la  compo- 
sition soit  calculée  en  vue  de  la  fabrication  en  bronze,  sans  rechercher  des 
difficultés,  voilà  ce  qui  importe. 

Les  compositions  devront  être  rendues  dessinées  au  quart  de  l’exécution. 

Les  concurrents  devront  déposer  leurs  projets  du  3o  au  3r  décembre  1898 
au  Conservatoire  des  Arts  et  Métiers. 

La  Direction. 


Le  Directeur-Gérant  : Victor  Champier. 


Bordeaux.  — lmp.  G.  Gownouilhou.  — G.  Chapon,  directeur.  — Rue  Guiraude,  1 1. 
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LA  PHILOSOPHIE  DE  L’HISTOIRE;  STATUE.  MAR3RE 


Salle  hypostyle  du  temple  de  Ramsès  II. 


LE  TRÉSOR  DE  LA  NÉCROPOLE  D'ANTINOË 

A L’EXPOSITION  DU  MUSÉE  GUIMET 


L’exposition  des  collections  recueillies  au  cours  des 
fouilles  faites  l’hiver  dernier  à Antinoë,  par  les  soins  du 
Musée  Guimet,  tant  pour  son  propre  compte  que  pour 
celui  du  Musée  des  tissus  de  la  Chambre  de  commerce 
de  Lyon,  a été  une  révélation,  en  ce  qui  touche  à 
l’histoire  du  costume  antique.  Elle  a fourni,  d'autre 
part,  un  vaste  champ  d’étude  à celle  des  arts  décoratifs 
chez  les  Romains  et  les  Byzantins. 

Deux  mots  d’Antinoë  et  des  fouilles  d’abord.  Chacun 
sait  que,  pour  commémorer  le  souvenir  du  dévouement 
d’Antinoüs,  se  jetant  au  Nil,  sur  la  toi  de  l’oracle  qui 
avait  condamné  l'empereur  Hadrien  à mourir,  si  son 
ami  le  plus  cher  ne  s’offrait  lui-même  au  destin  afin  de 
sauver  le  maître  de  Rome,  celui-ci  fit  ériger,  en  moyenne 
Égypte,  une  ville  magnifique,  qu'il  dota  d’édifices  somp- 
tueux, et  où  son  favori  déifié  reçut  les  honneurs  réservés  jusque-là  à Osiris,  le  Dieu  bon. 
La  statuaire  hellénique  nous  avait  légué  la  figure  devenue  classique  de  1 AntinoUs* 


Masque  de  femme, 
type  de  l'oasis  de  Kirgheh. 
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couronné  de  pampres,  dont  la  tradition  nous  conservait  également  la  légende;  mais  le  culte 
rendu,  mais  la  civilisation  éclose  à Antinoë,  dans  ce  cadre  féerique  élevé  à la  mémoire 
d’Antinoüs,  sur  un  ordre  de  l’empereur,  nous  restaient  entièrement  inconnus.  C’est  pour 
éclairer  ces  deux  points  que  le  Musée  Guimet  a entrepris,  depuis  trois  ans,  de  fouiller  les 
ruines  de  la  célèbre  ville;  et  déjà  l’on  peut  affirmer  hautement  que  le  succès  a récom- 
pensé ses  efforts.  Trois  temples  ont  été  en  partie  dégagés,  dont  l'un,  bâti  par  Ramsès  II, 
appartient  à une  ville  antique,  ancêtre  oubliée  de  la  cité  hadrienne;  les  deux  autres  sont 
romains.  De  la  nécropole  sont  sortis  enfin  des  vêtements  et  des  étoffes,  des  objets  de 
toute  sorte,  masques  de  plâtre,  terres  cuites,  poteries,  étains,  bronzes,  cuivres,  faïences, 
verreries,  bois  ouvrés,  instruments  de  musique,  cuirs,  bijoux  et  joyaux  réunis  dans  la 
collection  actuellement  visible  au  Musée  Guimet.  Nombre  de  pièces,  par  leur  importance, 
nécessiteraient  toute  une  étude  : il  suffira,  pour  l’instant,  d’un  aperçu  d’ensemble, 
montrant  au  public  les  résultats  acquis  par  l’exploration. 

L’intérêt  qui  s’attache  à la  découverte  des  costumes  romains  et  byzantins  prime  cependant 
de  beaucoup  celui  du  reste  de  la  trouvaille,  tant  par  les  documents  fournis  à la  connaissance 
du  costume  antique,  qu’à  celle  des  procédés  en  usage  alors. 

Toutes  les  pièces  de  ces  costumes  sont  dans  un  état  de  conservation  remarquable. 
Retrouvées  dans  les  tombes  d’un  cimetière  établi  en  plein  désert,  elles  ont  été  préservées 
de  l’action  du  temps  par  la  sécheresse  et  le  salpêtre  des  sables  qui,  en  supprimant  la 
décomposition  des  corps,  en  les  desséchant,  en  les  momifiant  en  quelque  sorte,  ont  du  même 
coup  sauvé  de  la  destruction  les  étoffes  dont  ils  étaient  recouverts.  Ces  tombes  d’Antinoë, 
creusées  à deux  mètres  ou  deux  mètres  et  demi  de  profondeur,  consistent  en  un  sépulcre  de 
pierre,  de  la  grandeur  d’un  cercueil,  fermé  d’une  dalle  soigneusement  scellée.  Dans  ce 
sépulcre,  les  morts  sont  couchés,  vêtus  des  pieds  à la  tête  d’un  costume  semblable  à celui 
qu’ils  avaient  porté  autrefois.  Point  de  dates,  point  de  noms;  le  monument  qui  marquait 
la  place  de  la  tombe  a servi  de  matériaux  à des  constructions  modernes.  Tout  ce  qu’on  peut 
établir  d’une  façon  précise  est  que  le  cimetière,  tout  entier,  appartient  à la  période  qui  va 
de  la  fondation  d’Antinoë  par  Hadrien  (l’an  240  de  notre  ère)  à la  conquête  de  l’Egypte  par 
Amou,  lieutenant  de  Mahomet,  en  620. 

Une  constatation  fort  curieuse  pourtant  peut  être  faite  avec  certitude.  Dès  le  règne 
d'Hadrien,  les  modes  asiatiques  s’étaient  imposées  à la  société  romaine,  et  dans  certaines 
tombes,  qu’à  des  indices  précis,  on  peut  classer  comme  contemporaines  de  la  construction 
d’Antinoë,  les  femmes  romaines  ont  déjà  adopté  les  vêtements  qui,  plus  tard,  seront,  à 
quelques  variantes  près,  ceux  des  Byzantins. 

Leur  costume  consiste  en  une  longue  chemise,  d’un  lin  aussi  fin  qu’une  mousseline, 
avec  empiècement  cintré,  brodé  d’un  semis  de  délicates  fleurettes  polychromes,  d’oü 
descendent  deux  entre-deux  semblables,  se  terminant  par  un  médaillon  étalé  sur  le  sein. 
Tout  le  bas,  depuis  le  niveau  des  genoux,  est  en  outre  brodé  de  même.  Par-dessus  cette 
chemise  est  passée  une  robe  de  laine,  de  couleur  crue,  rouge,  verte,  jaune,  violette,  faite  de 
deux  lés  d’étoffe  rayés  de  blanc  sur  les  bords,  auxquels  s’adaptent  les  manches  collantes, 
à poignets  ou  à parements.  La  coupe  est  la  même  que  celle  de  la  chemise;  aucune  fente 
n’ouvre  sur  la  poitrine.  Autour  du  cou,  des  galons  brochés  de  soie  s’appliquent;  un  empièce- 
ment de  Gobelins,  à entre-deux  pareils  à ceux  de  la  chemise,  orne  le  devant;  des  carrés  de 
Gobelins  se  posent  sur  les  épaules  et  sur  le  bas  de  la  robe,  un  peu  au-dessous  des  genoux, 
dont  le  niveau  est  marqué  par  un  pli  transversal  fait  dans  la  jupe;  tandis  que  sur  le  parement 
des  manches,  s’enroule  tantôt  un  galon  de  soie,  tantôt  un  liseré  de  Gobelins.  Sur  le  tout,  est 
jeté  un  manteau  de  lin,  dont  la  teinte  ordinaire  varie  du  gris  au  jaune  et  même  au  rouge, 
en  passant  par  l’orange.  L’encolure  assez  curieuse  est  formée  par  un  gros  bourrelet  de  laine. 
C’est  tantôt  une  sorte  d’énorme  chenille,  tantôt  une  simple  bande  de  tissu  natté,  terminée 
à ses  deux  extrémités  par  des  franges,  repliée  en  deux  et  cousue,  après  avoir,  au  préalable, 
été  rembourrée  de  morceaux  d’éponge,  de  laine  ou  de  crin.  Quelquefois,  des  carrés  de  Gobelins 
décorent  le  bas  de  ce  manteau,  à la  façon  dont  la  robe  elle- même  est  ornée;  quelquefois  aussi, 
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le  dessin  est  tissé  à même  l’étoffe,  enfermé  dans  un  médaillon.  Les  pieds  sont  chaussés  de 
mules  de  cuir  brun  ou  rouge  maroquiné,  bordées  de  cuir  lisse  bleu,  rehaussé  de  rinceaux 
ou  de  motifs  géométriques  dorés,  fixés  au  petit  fer.  D’autres  fois  encore,  la  mule  est  entière- 
ment estampée  d’or,  ainsi  qu’une  reliure;  doublée  à l’intérieur  de  soieries  brochées  ou,  plus 
modestement,  d’une  étoffe  de  lin.  La  coiffure  consiste  tantôt  en  une  résille  de  dentelle  de  fil 
ou  de  laine  rouge,  exécutée  au  tambour,  pareille  à ce  que  nous  nommons  la  dentelle  d’Auver- 
gne, tantôt  d’un  bonnet  plus  ou  moins  riche:  l’un  composé  de  galons  de  chenille  de  laine 
côtelés,  appliqués  sur  une  mousseline;  l’autre,  de  rubans  de  soie  jaunes,  bleus  et  rouges 
assemblés  sur  un  transparent  de  lin.  De  petites  cordelettes  de  poil  de  chameau  servent  parfois 
à mettre  ce  bonnet  en  forme;  d’autres  fois,  monté  sur  une  assez  forte  toile,  il  consiste  en  un 
véritable  bonnet  à trois  pièces,  tel  qu’on  le  connaît  encore  aujourd’hui.  De  gros  bigoudis 
de  laine,  recouverts  d’un  réseau  de  dentelle,  servent  à rentier  les  cheveux  sur  les  tempes. 
Dans  les  mains  de  la  morte  est  tantôt  un  mouchoir  de  mousseline  de  lin,  tantôt  un  miroir, 
tantôt  un  vase  à parfums. 

Les  sépultures  des  hommes  montrent  d’ailleurs  des  recherches  de  tout  point  semblables. 
A côté  d’un  Romain  de  vieille  race,  lacé  dans  son  suaire,  un  autre  porte  déjà  le  manteau 
long,  en  bourre  de  soie,  garni  de  bandes  de  soieries  brochées,  avec  revers  de  soie  et  col 
galonné  et  gansé.  La  manche  est  longue,  évasée  sur  la  main,  garnie  d’un  parement  de  soie, 
et  restait  flottante  sur  l’épaule.  Des  jambières  d’étoffe  pareille  à celle  du  manteau  et  pareille- 
ment ornées  de  bandes  de  soierie  ou  de  galons,  complètent  cet  ensemble.  Un  ceinturon  de 
gros  cuir,  muni  de  jarretelles,  les  soutient  sur  le  côté.  D'autres  les  remplacent  même  par  des 
houseaux  de  cuir.  Tous  portent  de  longues  chemises  de  toile,  à manches  fermées  par  un 
poignet  à galon  damasquiné  d’arabesques  polychromes.  Une  fente  ouvre  sur  la  poitrine, 
garnie  sur  ses  deux  bords  d’un  galon  pareil  qui,  tourné  autour  du  cou  et  replié  sur  lui-même, 
forme  un  col  d’où  se  détachent  deux  épaulettes,  longues  de  dix  centimètres  environ.  Aux 
pieds  sont  le  plus  souvent  des  chaussettes  de  toile  de  lin  et  de  gros  souliers  de  cuir  gaufré. 

Divers  indices,  avons-nous  dit,  ont  permis  d’affirmer  que  ces  modes  avaient  déjà  conquis 
la  société  romaine  au  temps  d’Hadrien.  Une  femme,  ainsi  vêtue,  a en  effet  le  visage  couvert 
d’un  masque  de  plâtre  peint,  où  la  coiffure  figurée  est  celle  de  l’impératrice  Sabine;  une  sorte 
de  diadème  étagé,  fait  de  petites  boucles  frisées,  se  dressant  droit  sur  le  front.  D’autres  indices 
semblables  sont  venus  confirmer  celui-ci  et  classer,  en  quelque  sorte,  tout  un  quartier  de 
la  nécropole.  Partout  des  soieries  s’y  trouvent,  tissées  et  brochées  déjà  selon  les  procédés  qui 
seront  en  usage  deux  siècles  plus  tard  dans  l’empire  byzantin. 

Romaines  ou  byzantines  d’ailleurs,  ces  soieries  nous  étaient  restées  jusqu’ici  complète- 
ment inconnues,  et  le  plus  souvent,  sur  les  miniatures  des  manuscrits,  nous  avaient  semblé 
des  broderies  d’application.  C’est  elles,  surtout,  qu’au  point  de  vue  art  décoratif,  il  est 
intéressant  d’étudier. 

Le  dessin,  la  couleur,  sont  ceux  du  répertoire  oriental,  avec  quelque  chose  d’éteint, 
d’atténué.  En  ce  qui  touche  le  coloris  surtout,  la  nuance  est  plus  harmonieuse  que  celle  des 
peintures  qui  les  ont  reproduites.  Les  tons  le  plus  souvent  employés  sont  le  bleu  lapis  ou 
turquoise;  le  rouge,  variant  du  ponceau  au  carmin,  et  le  brun.  Par  exception,  l’on  rencontre 
quelques  demi-teintes;  le  gris,  le  lilas  et  quelques  rehauts  de  vert  et  de  blanc.  Le  tisserand 
est  maître  de  tous  les  moyens  encore  aujourd’hui  en  usage.  C’est  tantôt  un  brochage  tramé, 
chaîne  jaune  et  trame  bleue,  donnant  un  fond  bleu,  sur  lequel  le  dessin,  fait  de  pois  et  de 
losanges,  se  détache  en  jaune;  tantôt  un  brochage  damassé,  montrant,  ici,  des  lions  passants, 
jaune  intense  sur  fond  lapis;  là,  sur  fond  bleu  encore,  des  créneaux  de  style  assyrien,  blancs 
et  rouges,  au-dessous  desquels  des  médaillons  s’assemblent,  surmontés  de  têtes  de  perroquets, 
blanches  et  rouges,  tandis  que  sur  le  champ  de  l’écu,  une  tête  semblable  vient  s’écarteler. 
Des  rinceaux  tréflés,  jaunes,  verts,  blancs,  rouges,  bruns,  relient  ces  médaillons  ensemble  et, 
sur  le  tout,  court  un  listel  denticulé.  Une  autre  soierie  montre,  sur  fond  bistre  clair,  un 
semis  de  fleurettes  brunes,  brochées;  une  autre,  sur  fond  bleu,  des  palmiers  lamés  d’or, 
portant  des  régimes  de  dattes,  or  et  rouge,  avec  feuillages  verts.  Une  troisième,  à fond  brun, 
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porte,au  centre  d’un  médaillon 
cerclé  de  noir,  un  cheval  noir 
ailé,  avec  têtière  et  manchettes 
de  style  sassanide;  une  qua- 
trième, à fond  garancé,  des 
médaillons  verts,  cerclés  de 
jaune,  enfermant  une  tète  d'im- 
pératrice, que  couronnent  des 
palmes  jaunes,  chargées  de 
dauphins  verts.  Faut- il  citer 
encore  une  manchette,  fond 
jaune  d’or,  oü  se  profilent  des 
taureaux  de  style  perse?  Les 
galons  de  soie  appartiennent 
aux  mêmes  systèmes  de  tis- 
sage; ils  sont  tour  à tour  che- 
vronnés, fleuris  ou  comme 
damasquinés  de  légers  orne- 
ments. Puis  ce  sont  les  soie- 
ries et  les  passementeries  byzan- 
tines, dont  la  facture  reste  la 
même.  L’une,  bleu  turquoise, 
brochée  de  brun  rouge,  a une 
tonalité  violette,  tirant  sur  le  ponceau.  La  composition  est  à la  fois  touffue  et  grêle,  tant 
s’y  mêlent  de  petits  rinceaux  florescents  et  de  branches  serpentines  enchevêtrées,  unis  à 
des  entrelacs.  Les  galons,  les  passementeries  sont  le  plus  souvent  rouges,  avec  brochages 
légers,  bleu  clair  ou  jaunes.  Les  procédés  de  tissage  sont  variés  à l’infini.  Au  reste,  même 
à la  période  romaine,  tous  les  moyens  en  usage  aujourd’hui  sont  déjà  connus,  à ce  point 
que  maintes  bandes  de  soierie  sont  identiques  de  tous  points  à celles  donnant  le  même 
dessin,  qui  sortiraient  de  nos  métiers  à carton  les  plus  modernes.  L’une  des  dernières  tombes 
ouvertes  cette  année  a même  fourni  des  spécimens  de  velours  épinglés,  bleus  et  bruns, 
mais  deux  morceaux  seulement  ayant  été  recueillis,  mieux  vaut,  pour  parler  de  ce  genre 
d'étoffe,  attendre  qu’une  nouvelle  fouille  vienne  compléter  la  collection. 

Cette  importance  prise  par  les  soieries  relègue  tout  naturellement  au  second  plan  les 
étoffes  de  laine.  Elles  furent  employées  à confectionner  les  robes,  mais  toujours  unies,  et  tout 
au  plus  peut-on  citer  quelques  galons  de  laine  brochés.  Les  tons  dominants  sont  alors  le 
rouge  ou  le  brun,  avec  dessins  jaunes;  ou  le  bleu  turquoise,  avec  brochages  jaune  ou  grenat. 

Les  lins,  quoique  réservés  aux  vêtements  de  dessous,  montrent  au  contraire  une  grande 
perfection  de  fabrication;  et  les  broderies  dont  les  chemises  sont  ornées  ne  le  cèdent  en  rien 
aux  brochages  des  soieries  pour  le  fini.  Exécutées  en  laine  ou  en  soie,  tous  les  genres  de 
points  sont  tour  à tour  employés;  plumetis,  point  de  cordonnet,  point  de  poste,  point  de 
rose,  point  d'application,  sont  jetés  avec  une  sûreté  de  main  extraordinaire.  Le  thème  le  plus 
habituel  de  ces  broderies  est  le  semis  de  fleurettes;  parfois  la  fleur  est  polychrome,  brune  et 
verte,  bleue  et  rouge;  le  plus  souvent,  d’une  seule  couleur.  Le  dessin  est  conventionnel, 
presque  arabescal,  et  donne  l’élément  florescent  et  foliacé  qui  éclora  dans  le  rinceau  byzantin 
ou  copte,  déjà  irréel,  mais  conservant  encore  quelque  chose  de  l’imitation  des  modèles  anciens. 

Quelques  tombes  de  femmes  romaines  ont  fourni  d’incomparables  spécimens  de  tapisserie; 
coussins  de  tête  ou  couches  funèbres.  L’un  est  une  tapisserie  de  basse  lisse,  verte,  blanche  et 
brune;  un  autre,  une  tapisserie  de  haute  lisse,  bleue,  brune  et  blanche.  Un  lit  funèbre  se 
compose  d’un  oreiller  et  d'un  matelas  de  haute  lisse,  complétés  par  un  tapis  de  basse  lisse, 
rouge  et  brun.  Quant  aux  étoffes  appliquées  aux  costumes  et  désignées  sous  le  nom  de 
Gobelins,  c’est  le  plus  souvent  un  tissu  de  laine  ou  de  soie  brochée,  de  haute  lisse.  Un 


Soierie  romaine,  revers  de  manteau  d’homme. 
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carré  de  devant  de  robe  en  fournit  un  exemple  parfait.  Au  centre,  un  médaillon  enferme 
une  tête  d’impératrice,  coiffée  d'un  bandeau  rouge,  ffeuronné  de  jaune  or. 

V Le  costume  des  femmes  est  représenté  par  plusieurs  vêtements  complets,  particulièrement 

remarquables.  L’un  est  celui  d’une  musicienne;  deux  autres  appartinrent  à des  amazones, 
l’une  romaine,  l’autre  byzantine.  Une  robe  décolletée,  retrouvée  dans  une  autre  tombe,  fournit 
le  type  de  ce  que  fut  sans  doute  la  robe  d’apparat.  Identique,  pour  le  reste,  à celle  plus  haut 


Chaussures  avec  appliques  de  cuir  doré  et  gaufré,  torse  et  tète  de  Vénus, 
miroir  à verre  convexe  étamé,  monture  étain;  second  miroir  semblable,  cadre  en  plâtre. 

décrite,  elle  est  pourvue  d’un  col  droit,  formé  d’un  galon  qui  s’étend,  encadrant  le  devant 
ouvert  en  carré.  Parmi  les  costumes  d’hommes,  l’un  surtout  est  intéressant,  celui  d’un 
majordome  byzantin:  son  manteau,  de  bourre  de  soie  rouge,  est  garni  de  bandes  de  soieries 
gris-jaune,  avec  merlettes  bleues,  héraldiques;  un  autre  fut  celui  d’un  officier  du  palais;  un 
troisième,  celui  d’un  haut  dignitaire.  Puis  ce  sont  encore  des  costumes  byzantins,  de  tout 
point  semblables  aux  précédents.  D’autres  qui,  incomplets,  ne  sont  représentés  que  par  une 
seule  pièce;  des  vêtements  d’enfants;  des  tuniques  courtes,  ou  les  manchettes  de  soieries  de 
ces  tuniques,  tantôt  coulissées,  tantôt  fixées  sur  cuir. 

Le  répertoire  des  cuirs  ouvrés  est  varié:  voici  d’abord  les  selles  doubles  rembourrées  des 
deux  amazones,  avec  leurs  sangles;  les  houseaux  maroquinés  *ie  l’officier  du  palais;  les 
arretelles  qui  soutenaient  les  jambières  vertes,  avec  médaillons  rouges,  ou  se  profile  un 
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Pégase  jaune,  du  haut  dignitaire;  l’écritoire  du  majordome,  avec  son 
étui  à calame;  cette  dernière  pièce  mérite  attention.  L’étui  à calame 
consiste  en  une  gaine  de  cuir  repoussé,  pareille  à un  fourreau  de 
poignard;  une  figure  de  saint  Georges  y est  gravée,  accompagnée  de 
plusieurs  lignes  de  légende  en  caractères  gnostiques  et  grecs.  Puis, 
ce  sont  les  souliers  d’hommes,  aux  bouts  arrondis,  aux  gros  lacets 
passés  dans  des  brides  gaufrées,  et  les  bottes  montantes  des  officiers. 

Beaucoup  plus  intéressantes  sont  les  chaussures  de  femme.  La 
forme  est  celle  des  sandales  encore  aujourd’hui  portées  dans  tout 
l’Orient.  Le  cuir  est  maroquiné,  tantôt  rouge,  avec  nervures  trans- 
versales sur  le  pied,  tantôt  brun,  avec  dessins  repoussés  et  dorés.  Sur 
une  paire  de  babouches  sans  talon  s’étale  ainsi  une  composition 
géométrale  donnée  par  un  assemblage  de  losanges  fleuris;  une  paire 
de  petites  mules  rouges  a ses  semelles  intérieurement  ornées  de 
rinceaux  foliacés,  jaunes  et  verts  sur  fond  brun;  une  troisième  paire 
a sur  le  dessus  du  pied  de  petits  losanges  dorés,  comme  incrustés 
dans  un  ajourement  du  cuir.  A signaler  encore  des  petits  souliers 
d’enfants. 

Un  miroir  étamé,  à verre  convexe,  serti  dans  une  monture 
d'étain,  fixera  à coup  sûr  l’attention  des  spécialistes.  Retrouvé  dans 
une  tombe  byzantine,  entre  les  mains  d’une  jeune  femme,  il  porte 
encore  au  revers  les  lambeaux  adhérents  d’un  mouchoir.  Le  verre 
est  hexagonal,  ses  six  angles  s’engagent  sous  des  sortes  de  crochets, 
réservés  derrière  le  cadre.  L’amalgame  de  l’étamage  est  assez  bien 
conservé;  l’image  s’y  découpe  encore  avec  une  précision  parfaite. 
Et,  détail  qui  a son  importance,  l’objet  est  plutôt  vulgaire,  ce  qui 
démontre  péremptoirement  que  l’usage  des  miroirs  étamés  était  déjà 
assez  répandu  pour  ne  point  constituer  un  luxe  réservé  seulement 
aux  dames  de  la  cour.  Cela  permet  de  faire  remonter  la  découverte 
du  secret  de  l’étamage  des  glaces  aux  derniers  temps  de  la  civilisation 
romaine,  contrairement  à l’opinion  admise,  qui  voulait  que  les  seuls 
miroirs  en  usage  alors  fussent  des  miroirs  de  métal. 

Maintes  observations  seraient  encore  à noter,  fournies  par 
l’examen  des  masques  de  plâtre,  des  vases  de  cuivre  et  d’étain  et 
des  terres  émaillées;  mais  ces  pièces  appartiennent  plus  à l’histoire 
des  religions  qu’à  celle  des  arts  décoratifs.  Pour  les  masques,  les 
visages  ont  été  non  pas  coulés,  mais  modelés  à l’ébauchoir,  puis 
recouverts  d’un  stuc,  extrêmement  léger,  et  enfin  dorés  ou  peints; 
des  yeux  d’émail  y sont  enchâssés,  tantôt  simplement  collés,  et  main- 
tenus par  un  filet  d’une  sorte  de  mastic,  tantôt  sertis  dans  une 
monture  de  bronze,  recouverte  d’une  pâte  bleue  vitrifiée,  laquelle 

monture  a été  au  préalable  noyée  dans  la  masse  du  plâtre,  à laquelle 
au  petit  point,  ' J * 1 

entre-deux  de  robe  de  femme,  elle  adhère  étroitement  par  des  tenons.  Une  mention  spéciale  est 

due  au  masque  de  femme  signalé  plus  haut,  à un  masque  de 
femme,  à face  dorée;  à celui  d’une  jeune  femme  et  d’une  jeune  fille  rappelant  les 
figures  Tanagra,  non  pour  le  fini,  mais  pour  l’ensemble  des  silhouettes,  à un  masque 
d’éphèbe;  tous  les  autres  masques  exposés  ne  le  leur  cèdent  en  rien,  du  reste,  en  tant  que 
pièces  de  collection. 

Pour  les  instruments  de  musique,  bijoux,  etc.,  il  suffira  d’énumérer  les  divers  objets 
retrouvés  dans  la  tombe  de  la  musicienne  : deux  lyres  en  corne  et  os,  castagnettes;  figure  de 
Vénus  avec  l’uræus  sur  la  poitrine;  peigne  d’ivoire  représentant  une  naïade;  tête  de  terre 
cuite,  stvle  Tanagra;  une  bagué  en  bronze,  avec  tête  d’Apollon;  une  bouteille  à parfums; 


Tapisserie  byzantine 
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Masques  romains  en  plâtre,  yeux  d’émail. 


deux  vases  à tards  et  à pommades;  un  collier  à deux  rangs  et  pendentif,  perles  de  pâte  de 
verre  verte  et  jaune,  mêlées  d’améthystes,  d’émeraudes,  de  lapis  et  de  perles  fines,  d’un 
bel  orient,  avec  anneaux  d’écaille;  bague  ornée  de  perles  fines  et  boucles  d’oreilles  de  lapis. 

Par  ce  rapide  aperçu,  l’on  voit  quel  intérêt  s’attache  aux  fouilles  du  Musée  Guimet  à 
Antinoë.  Les  découvertes  scientifiques,  dont  il  ne  saurait  être  question  ici,  sont  de  premier 
ordre  et  éclairent  d’un  jour  nouveau  bien  des  points  d’histoire  de  religion  et  d’art  restés 
jusqu’ici  incertains.  Elles  ont  montré,  par  contre-coup,  enfin,  la  possibilité  de  créer  en 
France  une  galerie  de  costumes  antiques,  un  musée  unique  au  monde,  où  pourrait  revivre 
à nos  yeux  la  société  romaine  et  byzantine;  où  des  mannequins  recouverts  des  vêtements 
retrouvés  à Antinoë  nous  donneraient  l’illusion  de  fantômes  évoqués,  dans  le  cadre  de  ces 
monuments  dégagés  par  les  soins  du  Musée  Guimet  et  que  des  photographies  et  des  resti- 
tutions architecturales  nous  rendraient  en  même  temps  présents,  tandis  qu’autour  de  ces 
fantômes,  tous  les  objets  familiers,  enterrés  autrefois  avec  le  mort,  nous  révéleraient  les 
secrets  de  cette  civilisation  si  mal  connue,  qui  fut  celle  des  derniers  temps  de  la  Rome 
impériale  et  de  l’apogée  des  Byzantins. 

Le  vœu  que  cette  galerie  soit  constituée  à bref  délai  sera-t-il  exaucé?  Il  faudrait  alors  que 
l’initiative  privée  intervînt,  qu’un  comité  se  constituât  sous  les  auspices  du  Musée  et  que  les 
fonds  nécessaires  à pourvoir  aux  besoins  de  fouilles  entreprises  sur  une  vaste  échelle  fussent 
réunis. 

En  Angleterre,  en  Amérique,  en  Allemagne,  de  semblables  sociétés  existent  qui,  en 
dehors  de  l’avantage  qu’elles  trouvent  à de  telles  explorations,  sont,  en  Orient,  de  sûrs 
instruments  de  propagande  au  service  de  leur  pays.  Déjà  les  résultats  acquis  viennent  de 
décider  Y Egypt-Exploration  Fund  à créer  un  département  spécial  pour  l’étude  des  anti- 
quités grecques,  romaines  et  byzantines  d’Egypte,  à la  tête  duquel  se  trouvent  placés  deux 
savants  connus,  MM.  Grenfell  et  Hunt.  Saurons-nous  agir  de  même,  et  recueillir  à la 
fois  ce  double  avantage?  Le  souhait  ne  saurait  en  être  trop  émis.  Car,  si  d’ici  peu  un 
service  d’exploration  n’est  point  constitué,  nous  courrons  grand  risque  de  voir  le  trésor 
d’Antinoë  passer  entre  les  mains  d’une  Société  étrangère,  après  avoir  eu  l’honneur  de  le 
découvrir. 


Al.  GAYET. 


J.  Bakfier  : Cheminée  et  décoration  de  salle  à manger. 
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ONSiEUR  Battier  nous  fait  juger  de  la  muraille 
du  fond  de  sa  salle  à manger  future  par  une 
maquette  très  arrêtée  et  très  fine  en  quart  de 
proportions  et  par  le  modèle  définitif  de  la 
haute  cheminée  centrale.  A droite  et  à gauche 
se  développent  des  boiseries  en  arcatures 
pleines,  encadrées  de  motifs  végétaux  et  sur- 
montées d'une  frise  courante  relative  à la 
moisson  et  au  pâturage.  Aux  extrémités, 
des  crédences,  adossées  aux  parties  lisses  du 
bois,  sont  destinées  à recevoir  les  pièces  du 
service  de  table  composées,  modelées  et  fondues  en 
étain  par  le  sculpteur.  Enfin,  la  zone  supérieure  du 
mur  est  tapissée  de  peintures  simples,  à tons  discrets 
et  mats,  dues  à M.  Louis  Boucher  et  complétant  le  symbo- 
lisme ingénieux  de  la  frise  par  quelques  ouvertures  sur  la  vie 
des  champs.  Mais  il  ne  s’agit  point  de  qualifier,  d’ores  et 
déjà,  l'efiet  décisif.  Nous  n’avons  devant  nous  qu'un  dispositif  partiel  et  des  fragments 
exécutés.  L’œuvre  nous  est,  d'année  en  année,  offerte  en  détail,  en  attendant  qu’elle 


. Voir  la  Revue  des  Ails  décoratifs,  t.  XVIII,  p.  29,  1 6 x , 197. 
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puisse  nous  apparaître  entière.  Seulement,  encore  un  coup,  quel  cas  intéressant,  celui 
de  cet  artiste  plein  de  foi,  de  bonne  foi  et  de  bonhomie,  accomplissant  avec  ses 
seules  ressources,  à son  temps,  à son  gré,  sans  commande,  la  tâche  pour  laquelle  il 
s’est  passionné!  M.  Baffier  se  dit  que  les  amateurs  et  l'État  lui-même  imposent  trop 
souvent  aux  producteurs  des  entreprises  en  dehors  de  leur  goût  et  où  se  dépense  leur 
habileté  plus  que  leur  verve.  Lui,  véritable  indépendant,  suit  son  plaisir.  Une  fois 
terminé,  je  veux  croire  qu'un  Mécène  se  trouvera  pour  faire  un  sort  à l'ouvrage. 
L’auteur,  au  moins,  n’aura  rien  demandé  à personne  en  sacrifiant  tout  à son  ambition 
d’art.  Sait-on  de  meilleurs  exemples? 

La  grande  cheminée,  faite  pour  dominer  toute  la  paroi,  doit  être  façonnée  en 
pierre.  Elle  pose  son  chambranle  sur  deux  solides  figures  paysannes,  d'un  art 
très  franc,  formant  cariatides,  et  sur  un  buste  de  vieille  femme,  émergeant  entre 
les  deux,  en  manière  de  console.  Cette  demi-figure,  très  typique  en  elle -même, 
ne  laisse  pas  de  nous  troubler  un  peu  à la  place  qu'elle  occupe,  au-dessus  du  foyer. 
Flanquée  de  deux  personnages  en  pied,  une  gêne  me  vient  à la  voir  ainsi  coupée 
à mi-corps,  les  jambes  s’engouffrant,  en  quelque  sorte,  dans  la  flamme.  S’il  ne 
tenait  qu’à  moi,  l’auteur  réserverait  ce  morceau  pour  une  composition  où  il  s’isolerait 
davantage  ou  ne  serait  pas  en  contradiction  avec  les  figures  voisines.  Quelque  motif 
de  cartouche  animé  d'un  petit  sujet  en  relief,  ou,  encore,  un  couple  d'animaux  affrontés, 
tiendrait  son  rôle  plus  logiquement  et,  peut-être,  plus  harmonieusement.  L’élément 
ornemental  qui  accompagne  le  chambranle  consiste  en  une  grosse  guirlande  de 
feuillages  entremêlée  de  menues  bêtes  — des  mulots,  si  je  ne  m’abuse.  Nulle  plus 
juste  et  plus  libre  adaptation  d’un  mode  décoratif  imaginé  par  les  Gothiques, 
mais  susceptible  d’applications  indéfinies. 

Pour  le  manteau  M.  Bafficr,  s’est  inspiré  d'un  type  d’ancienne  maison  à grand 
toit,  avec  ouvertures  latérales  et  lucarne  haute.  Un  bas-relief  s’enchâsse  à 

la  base,  où  se  traduit  la  vie  active  et  joyeuse,  en  la  grange  où  l'on  fait  le  vin. 

Des  figurines,  aux  fenêtres  de  côté,  nous  évoquent  des  amoureux  et  des  époux,  et, 

tout  au  sommet,  dans  l’arc  de  la  lucarne,  s'encadre  un  chanteur  populaire,  sa 

vielle  en  bandoulière,  chantant  à sa  façon  l'hymne  aux  aïeux.  Voilà  bien  des  choses, 
— et  trop  même,  au  dire  de  plusieurs.  Pourtant  l’ordonnance  est  claire.  L’artiste, 
s’étant  tracé  un  programme,  l’a  suivi  sans  broncher  jusqu'au  bout.  Après  tout, 
s’il  avait  envie  de  se  réclamer,  en  une  certaine  mesure,  d’une  tradition,  il  pourrait 
faire  appel  au  souvenir  des  deux  cheminées  du  Palais  de  Bourges,  dans  la  longue 
galerie  proche  de  la  chapelle.  Son  esprit,  en  définitive,  n'a  rien  que  de  français. 

Les  deux  frises  de  la  boiserie  promettent  un  charmant  spectacle.  Un  double 
cortège  y déroule  la  double  fête  des  champs  et  des  prés.  Ici,  c’est  le  char  de  la  Gerbe-, 
là,  c’est  le  char  de  l’Agneau.  Six  grands  bœufs  du  Berry,  conduits  par  un  maître 
berger  et  deux  jeunes  hommes,  traînent  la  gerbe  sacrée.  En  avant,  marcent  les 
« gars  » aux  sons  de  la  vielle  et  de  la  cornemuse.  Derrière  cheminent  les  jeunes 
filles,  la  sarclette  dans  une  main  et,  dans  l’autre,  une  petite  glanée  fraîchement 
recueillie.  Autour  du  char  de  l'Agneau,  des  pastoureaux  jouent  du  flageolet  rustique. 
M.  Baffier  nous  avertit,  par  une  note  insérée  au  livret  du  Salon,  qu’il  a voulu 
symboliser  «la  vie  bien  remplie  qui  assure  une  vieillesse  calme  et  la  joie  douce  de 
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l’enfance  qui  naît  aux  espoirs».  L’honnête  conception  s’est  ponctuellement  réalisée 
en  ces  bas-reliefs  de  saillie  légère,  d’indication  franche,  où  chaque  figure  est  naturelle 
et  s’exprime  sans  déclamer. 

A ces  décorations  d’ordre  architectonique  M.  Baffier  a joint  une  demi-douzaine 
de  ses  ustensiles  en  étain,  aux  formes  empruntées  aux  éléments  botaniques.  Une 
capsule  de  coquelicot  a suggéré  un  sucrier;  une  capsule  de  nielle,  un  drageoir;  une 
capsule  de  lychnide,  un  gobelet;  une  rave,  un  pichet  à vin;  une  graine  de  bluet 
barbeau,  une  tête  de  pavot,  des  cruchons  à liqueur.  Ces  objets,  imaginés  par 
stylisation,  comptent  parmi  les  étains  de  sculpteurs  les  plus  dignes  de  remarque. 
Leur  rusticité  n’a  rien  de  rébarbatif;  ils  ont  une  physionomie  spéciale  et  n’exagèrent 
point  leur  masse.  Peut-être  pensera-t-on  qu’ils  touchent  à la  vie  par  l’intention 
plutôt  que  par  les  vraies  qualités  utilitaires;  mais  c’est  là  le  trait  coutumier  de  la 
plupart  des  vaisselles  d’étain  montrées  aux  expositions  jusqu'à  présent.  On  y voit 
surtout  des  fantaisies  sur  des  thèmes  d’utilité.  En  fin  de  compte,  le  Salon  de  1898 
aura  été  particulièrement  honorable  à M.  Jean  Baffier. 

Deux  mots  encore  avant  de  quitter  la  section  de  sculpture.  J’ai  eu  l’occasion  de 
reprocher  aux  animaliers  de  rechercher  trop  volontiers  les  frissonnements  du  pelage 
au  détriment  de  la  puissante  anatomie  de  la  bête  fauve.  Comment,  après  cette  obser- 
vation, ne  pas  s’arrêter  devant  le  lion  prêt  à bondir  de  AI.  Henri  Cordier?  Le  terrible 
jouteur  se  ramasse  nerveusement,  rasant  presque  le  sol  du  ventre,  affermissant  ses 
membres  d’une  formidable  vigueur,  d’une  souplesse  d’acier,  l’oeil  aux  aguets,  fouillant 
l’air  de  sa  queue,  n’attendant  que  l’instant  précis.  Mais  si  juste  que  soit  le  mouvement, 
la  singularité  de  l’œuvre  est  ailleurs.  Elle  apparaît  dans  une  sorte  d’anatomisation 
très  soulignée  et  qu’on  croirait  rappelée  des  méthodes  de  Babylone,  de  Ninive  et  de 
Suze.  Cette  sculpture  accuse  donc  une  tendance  unique  aujourd’hui.  En  nos  exhibi- 
tions annuelles,  encombrées  de  redites,  quand  on  voit  un  artiste  sortir  délibérément 
du  commun,  oser  rompre  aux  formules  accréditées,  se  diriger  dans  tel  sens  qu’il  lui 
plaît,  on  ne  prend  guère  souci  de  l’opinion  des  formulistes  et  on  lui  crie  de  ne 
s’émouvoir  de  rien.  Je  ne  donne  pas  le  lion  de  M.  Cordier  pour  un  chef-d’œuvre;  je  le 
donne  sans  hésiter  pour  un  effort  typique,  — mieux  encore,  pour  un  bon  exemple. 
Trop  d’exposants  prennent  l’étude  de  la  vie  en  surface;  je  sais  gré  à qui  se  préoccupe 
ostensiblement  de  construction  essentielle.  En  invention  et  en  exécution,  on  finit  par 
se  satisfaire  de  bien  peu.  Rappelons-nous  que  l’Art  n’est  grand  qu’à  la  condition 
d’exprimer  la  nature  profonde  et  forte,  et  que  l’artiste,  sans  vues  personnelles  et  sans 
indépendance,  n’est  qu’un  vain  ouvrier. 

LES  ARTS  MINEURS 

Sans  être  aussi  pauvres  qu’à  l’autre  Salon,  les  séries  de  la  section  dite  des  « obiets 
d’art  » sont  loin  d’avoir  ici,  cette  année,  leur  richesse  ordinaire.  Il  est  entendu 
qu’avant  l’année  de  grâce  de  1900  et  l’Exposition  universelle,  nous  n’avons  à espérer 
aucune  surprise.  A se  le  tenir  pour  dit,  on  s’évitera  les  mécomptes  et,  si  l’on  rencontre, 
par  hasard,  des  envois  brillants,  on  en  aura  double  plaisir. 

Je  n’aperçois  nulle  pièce  d’orfèvrerie  notable  signée  d’un  nom  nouveau.  M.  Francis 
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Peureux  a repoussé  et  ciselé  une  théière  en  argent  dont  le  chèvrefeuille  a inspiré  le 
décor.  L'ustensile,  de  forme  commode,  de  détail  agréable  et  de  bon  travail,  pose  sur 
un  réchaud  en  fer  d'un  goût  plus  contestable.  Nous  devons  à M.  Brateau  un  étain 
d’orfèvre  absolument  exquis  : un  plateau  ovale,  simulant  une  coquille  au  milieu  de 
l’eau.  Une  femme  nue,  demi  agenouillée,  demi  assise,  et  contre  laquelle  jouent  des 
enfants,  s’effare,  crie,  se  soulève,  échevelée,  un  bras  replié,  un  bras  étendu,  attaquée 
par  deux  crustacés  gigantesques.  Autour  de  la  coquille,  curieusement  festonnée,  nagent 
des  crabes,  d'un  côté,  et  s’ébattent  des  enfants  nus,  de  l’autre,  animant  de  la  plus 
spirituelle  guirlande  tout  le  marli.  M.  Henri  Nocq,  pour  lequel  j’ai  la  plus  grande 
estime,  a rempli  une  vitrine  de  bijoux  d’or  ciselé  et  d’objets  de  caprice.  11  se  plaît  à 
combiner,  au  bourrelet  d'un  anneau  d'or,  des  végétations  terriennes  ou  marines, 
stylisées  et  travaillées  d'un  ferme  outil,  à broder  une  boucle  de  ces  algues  et  de  ces 
chevelures  qu’on  croirait,  au  fond  des  eaux,  voir  grouiller  d’une  vie  agressive,  à tordre, 
en  une  pendeloque  de  collier,  un  serpent  autour  d’un  oiseau...  Il  aime,  aussi,  les  emplois 
de  l’émail  qui  crée  d'harmonieux  points  de  couleur  et  l'intervention  des  pierreries  et  des 
perles,  mêlées  aux  formes  végétales  et  animales  et  comme  s’animant  dans  le  rôle  qui 
leur  est  fait.  D'autre  part,  l’alternance  de  ses  humeurs  lui  fera  sculpter  un  buste  de 
femme  en  marbre,  et  le  teinter,  et  allumer  en  ses  yeux  les  lueurs  des  aigues  marines, 
et  le  rehausser  de  fins  bijoux;  ou  bien  encore  il  cisèlera  une  médaille,  dressera  un 
chandelier,  s’amusera  aux  délicatesses  d’une  salière,  ou  amalgamera  le  grès  et  l’argent 
dans  l’arrangement  d’un  encrier.  Il  est  quelquefois  un  peu  tourmenté;  à coup  sur,  il 
n’est  jamais  ni  négligé  ni  banal  et  il  s'élève  au  meilleur.  On  peut  beaucoup  attendre 
de  lui. 

Je  voudrais  ici  ouvrir  coup  sur  coup  trois  parenthèses.  Lorsque,  récemment,  le 
Conseil  supérieur  des  Beaux-Arts  s’est  réuni  pour  attribuer  les  bourses  de  voyage 
mises  par  l’Etat  à la  disposition  des  jeunes  exposants  choisis,  le  nom  de  M.  Nocq  s’est 
naturellement  présenté  à l’esprit  de  quelques-uns  des  juges.  Il  figurait,  d’ailleurs,  sur  la 
liste  des  candidats.  L'artiste  n’est  pas,  comme  on  vient  de  le  voir,  un  spécialiste  étroi- 
tement confiné  dans  une  production  toujours  la  même.  Son  esprit  indépendant  se 
plaît  à la  diversité  des  recherches,  et,  doué  d’aptitudes  multiples,  sculpteur,  médailleur, 
émailleur,  orfèvre,  bijoutier,  habile  à tirer  parti  pratiquement  des  matières  précieuses, 
il  varie  ses  tentatives  avec  une  incontestable  unité  de  vues.  De  plus,  on  le  doit  classer, 
non  parmi  les  chefs  d’atelier  dirigeant  l’exécution  d'œuvres  conçues  par  eux,  réalisées 
par  d’autres,  mais  parmi  les  producteurs  personnels,  travaillant  de  leur  main.  Son  cas, 
heureusement,  n’est  pas  unique.  De  tels  praticiens  inventeurs  ont  fort  à gagner  en  des 
pèlerinages  d’étude  à travers  des  milieux  différents,  riches  en  beaux  ouvrages  anciens 
ou  modernes.  Le  point  fâcheux  fut  que  M.  Nocq  était  seul  de  sa  sorte  à solliciter 
l’avantage  offert.  Cette  circonstance  qui,  logiquement,  eût  dû  le  servir,  a eu  le  résultat 
contraire  : on  laissa  de  côté  l’isolé.  J'en  conclus  que  les  actifs  jeunes  gens  de  la  section 
des  arts  appliqués  seraient  bien  avisés,  désormais,  en  s’adressant  en  nombre  aux 
dispensateurs  du  viatique.  Il  sera  vite  entendu  qu’un  certain  nombre  de  bourses 
doivent  leur  être  réservées,  de  même  qu’aux  peintres,  aux  statuaires,  aux  architectes  et 
aux  graveurs.  Cette  consécration  manque  au  principe,  et  le  bénéfice  qui  en  résulte  ne 
saurait  plus  longtemps  leur  faire  défaut. 


Ma  seconde  incidence  aura  trait  aux  bourses 
de  voyage  elles-mêmes.  Un  fois  de  plus  je 
demanderai  pourquoi  l’obligation  est  faite  aux 
bénéficiaires  de  ne  les  utiliser  qu’à  l'étranger? 
On  connaît  trop  peu  la  France,  si  riche  en 
trésors  d’art  de  toute  nature,  et  je  ne  sache  pas 
que  rien  soit  plus  important  à étudier  pour  des 
Français  que  les  manifestations  du  génie  na- 
tional. Les  pèlerinages  au  dehors  ne  seront  de 
plus  d’utilité  à personne  qu'à  ceux  déjà  bien 
au  courant  de  l’héritage  des  aïeux,  car  il  ne 
s’agit  point,  il  ne  s’agira  jamais  de  s'affranchir 
de  l’esprit  de  race  affirmé  en  tant  de  chefs- 
d’œuvre.  Chez  le  savant  et  l’artiste,  la  visite  de 
nos  monuments,  l’analyse  des  reliques  admi- 
rables du  passé  provoquent  des  examens  de 
conscience  singulièrement  lumineux.  En  face 
des  concepts  de  nos  devanciers,  c'est  en  nous- 
mêmes  que  nous  descendons;  nous  dégageons 
la  pure  essence  d'une  esthétique  séculairemcnt 
développée,  suivant  la  condition  de  nos  âmes 
et  l'originalité  de  notre  peuple.  Qui  s’est  éclairé 
de  la  sorte  ne  risque  plus  de  se  détacher  de 
soi-même  en  parcourant  des  pays  lointains.  Il 
porte  en  soi  le  fonds  solide  qu’aucune  décou- 
verte d'exotisme  ne  submergera.  Sa  force  et  sa 
grâce,  en  un  mot,  ne  s’abdiqueront  jamais  en 
s’appropriant  des  ressources  nouvelles.  Je  pose 
en  fait  que  le  voyage  en  France  est  plus  néces- 
saire aux  Français  que  n'importe  quel  autre  et, 
pour  certains,  le  bienfait  en  serait  principalement 
à désirer.  Revenons  à M.  Nocq,  par  exemple.  Je  vois  en  sa  manière  de  comprendre 
les  formes  et  de  combiner  des  ornementations  un  spontané  retour  à des  stylisations 
primitives  d’éléments  naturels,  avec  la  certitude  technique  et  la  liberté  assurées  par  une 
longue  culture  sociale.  Un  idéal  paraît  en  ses  œuvres  qui  s’apparente  à celui  des  vieux 
ornemanistes  des  écoles  romanes.  Je  ne  doute  pas  que  la  vue  des  innombrables 
dispositions  ornementales,  aux  inépuisables  détails,  de  tant  de  chapiteaux,  de  tant  de 
frises  encore  en  leur  lieu  dans  mainte  vieille  église,  ne  l’impressionnât  vivement.  Cette 
impression,  susceptible  de  devenir  souvent  une  émotion,  ne  le  détournerait  pas  du 
réel;  — il  ne  cesserait  pas  d’être  de  son  temps.  Au  contraire  : il  serait  de  son  époque, 
de  son  milieu,  de  son  pays,  avec  plus  de  joie  et  de  tendresse  dès  là  qu’il  aurait  mieux 
senti  en  soi-même  la  féconde  influence  atavique.  Mais  quoi!  Le  jour  où,  muni  d’un 
subside  officiel,  le  désir  lui  viendrait  de  battre  telle  ou  telle  de  nos  provinces,  à la 
poursuite  de  leçons  françaises,  on  lui  crierait:  « Halte-là!  le  monde  entier  vous  est 
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ouvert.  Vous  pouvez  aller  en 
Italie,  en  Espagne,  en  Hollande, 
au  Maroc,  au  Groenland  ou  en 
Tartarie.  Mais  ne  nous  parlez 
pas  de  la  France.  Laissez  notre 
terre  natale  aux  vieux  savants 
ou  aux  amateurs  qui  voyagent 
à leurs  frais.  Elle  est  assez  bonne 
pour  eux  : elle  ne  le  serait  pas 
pour  vous.  » N’est-ce  point  là  le 
préjugé  le  plus  extraordinairement 
académique,  au  pire  sens  du  mot? 

Dans  ma  troisième  parenthèse, 

)e  dirai  un  mot  de  l’évolution 
actuelle  de  la  bijouterie.  J’ai  dit 
ses  défauts,  sa  tendance  à l’excen- 
trique, à l’exotique,  à l’archéolo- 
gique hasardeux,  avec  un  penchant 
décidé,  malgré  tout,  à s’inspirer 
spécialement  de  la  nature  végétale. 

Nous  voyons  les  bijoutiers-artistes  risquer  des  objets  de  parure  de  l'aspect  le  plus  violem- 
ment paradoxal,  souvent  très  difficiles  à porter.  D’où  viennent  ces  abus  et  ces  outrances, 
aboutissant,  maintes  fois,  à des  formules  aussi  conventionnelles  que  les  vieux  poncifs? 
De  l’anarchie  intellectuelle  entretenue  dans  les  ateliers  par  un  enseignement  qui  n'a 
cure  que  des  procédés  et  ne  se  préoccupe  de  fournir  à la  jeunesse  ni  d'exactes  et  impar- 
tiales notions  d’histoire  de  l’art,  ni  les  éléments  d'une  juste  appréciation  des  idées  d'où 
ont  dérivé,  d’où  dérivent  les  évolutions  esthétiques.  Les  jeunes  gens,  au  contact  de  la 
vie,  se  sentent  troublés.  Il  y a désaccord  entre  les  routines  qu’ils  ont  apprises  et  les 
désirs  ambiants,  les  conditions  de  l’existence,  les  goûts  nouveaux  développés  fiévreuse- 
ment par  le  mouvement  des  faits  et  des  pensées.  Leur  désemparement  se  traduit  par 
des  incohérences.  Les  maîtres  chargés  de  leur  apprentissage  ont  exercé  leurs  mains 
sans  éclairer  leur  cerveau,  oubliant  que  l'œuvre  d’art  vient  du  cerveau  avant  de  venir 
de  la  main.  Gomment  réagiraient-ils  contre  les  vanités  des  traditions  bourgeoises 
autrement  que  par  des  excès?  Les  uns  vont  chercher  bien  loin  des  modèles  à imiter; 
les  autres  se  jettent  à l’étrange  ou  au  disproportionné,  et,  de  toutes  façons,  des  contre- 
convenus  se  substituent  au  convenu.  Mais,  d’un  autre  côté,  au  milieu  de  ce  chaos, 
poind  la  fleur  comme  un  symbole.  Demander  des  inspirations  à la  flore,  c’est 
s'acheminer  vers  le  salut.  La  fleur  possède  en  elle,  avec  le  charme  et  la  grâce,  la  logique 
des  formes,  la  variété  des  organismes,  la  franchise  des  proportions.  Il  ne  sort  d’elle 
que  de  bons  conseils  et  de  fraîches  insinuations.  Par  elle,  nos  pères  du  xue  siècle  ont 
été  ramenés  au  pur  sentiment  de  la  nature.  Regarder  assidûment  la  plante  conduit  à 
regarder  toute  la  vie.  La  grande  force,  en  art,  c’est  de  comprendre  l’intimité  des  choses, 
et  cette  compréhension  seule  sauvegarde  des  imitations  et  donne  le  pouvoir  de  renou- 
veler les  effets.  On  arrive  sans  peine  à se  pénétrer  de  cette  vérité  que  les  œuvres  sincères 
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ont  le  double  devoir  d'être  naturelles  et  de 
répondre  à leur  but  déterminé/ IL est  de 
l’essence  du  bijou,  par  exemple, [de  parer 
une  femme,  non  de  la  charger  ou  de  l’affi- 
cher. La  justesse  de  l’expression  se  lie  au 
respect  du  but.  Aussi,  je  l’avoue,  l’amour 
du  végétal,  si  remarquable  à cette  heure, 
m'est  un  gage  de  belle  espérance. 

Ces  observations  m’ont  été  suggérées 
par  des  pendeloques,  des  peignes,  des 
bagues  et  des  colliers.  Elles  peuvent  s’ap- 
pliquer cependant  à tous  les  ordres  d’objets 
plastiques.  Mais  il  convient  que  l’ensei- 
gnement public  élargisse  ces  conceptions 
en  ouvrant  aux  élèves  la  source  des  idées. 

Un  point  capital  est  de  prouver  à tous 
ceux  qui  travaillent  que,  chaque  génération 
ayant  en  vue  la  satisfaction  de  ses  besoins, 
l'artiste  n’accomplira  pleinement  sa  tâche 
que  s'il  se  rattache  fermement  à ce  qui  est 
le  propre  de  sa  race  et  de  son  époque. 

L’étude  la  plus  élémentaire  de  l’histoire 
de  l’art  est  la  démonstration  de  cette  loi. 

Partout  les  principes  esthétiques  et  les  idées 
décoratives  ont,  pour  ainsi  dire,  surgi  du 
sol,  et  partout  on  s’est  ingénié  à en  déduire 
des  usages  pratiques  pour  l'embellissement 
de  la  vie  même.  Ce  qui  passait  d’un  peuple  à un  autre  se  transformait  aussitôt.  Aux 
temps  antiques,  les  Égyptiens,  les  Assyriens  et  les  Grecs  ont  affirmé  et  conservé  leur 
originalité  par  ceci  qu'ils  s’inspiraient  de  leur  pays,  de  leurs  croyances,  de  leur  histoire 
et  des  monuments  érigés  par  les  ancêtres,  et  s'elTorçaicnt  de  ne  rien  faire  qui  ne  fût, 
en  son  harmonie  précise,  bien  compris  pour  l’utilité.  Seuls  les  Phéniciens,  faibles  k 

esthètes  et  marchands  dans  Pâme,  se  cantonnèrent  dans  l imitation  des  types  étran- 
gers, bornant  leur  fantaisie  à réunir  sur  la  même  pièce  des  thèmes  d’Égypte  et  des 
thèmes  babyloniens,  avec  un  éclectisme  tout  internationaliste  mais  assez  vain.  Dans  le 
monde  moderne,  la  France  du  Moyen-Age  nous  offre  le  plus  admirable  tableau  de  la 
liberté,  de  l’homogénéité  et  du  sens  pratique  du  domaine  des  arts.  Nous  pouvons 
encore,  présentement,  voir  quelque  chose  de  cette  franchise  et  de  cette  unité,  soit 
en  Chine,  soit  au  Japon.  Mais,  tandis  que  les  influences  occidentales  commencent  à 
faire  en  Orient  leur  travail  néfaste,  et  que  les  influences  orientales,  généralement  mal 
comprises,  suscitent  chez  nous  des  interprétations  fréquemment  arbitraires,  des  voix 
s'élèvent  avec  force  en  faveur  de  ce  grand  méconnu  : le  génie  national.  La  jeunesse 
entendra  ces  voix;  elle  prendra  conscience  de  ce  qu’elles  proclament.  Lorsque  la  plupart  j( 

des  esthéticiens  de  profession  nous  parlent  « d'art  pur  »,  ils  pensent  à des  ouvrages 
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bien  abstraits  et,  surtout,  bien  inutiles,  ne  pouvant  tenir  leur  place  que  dans  une 
collection.  Finissons-en,  de  grâce,  avec  cette  déplorable  conception.  Plus  d’art  abstrait, 
cosmopolite,  inutile,  simplement  curieux!  L’art  le  plus  pur  est  le  plus  concret,  le  plus 


Société  des  Artistes  français.  — H.  Levasseur  : Lavabo  étain. 

national  en  sa  physionomie,  le  plus  près  de  notre  pensée  et  de  notre  intimité  morale. 
Ne  nous  lassons  point  de  répéter,  d’ailleurs,  que  la  note  « d’art  pur  « n’a  jamais  été, 
ne  sera  jamais  l’apanage  d’aucun  genre.  Elle  est  partout  où  l’on  sait  la  mettre. 

Certes  les  belles  techniques  nous  intéressent,  mais  encore  faut -il  quelles  se 
recommandent  d’un  signe  distinctif,  — sans  quoi  elles  ne  sont  que  redites.  C’est  l’idee 
meme  qui  a suscité  des  moyens  nouveaux  ou  de  nouveaux  emplois  de  moyens  pour 


240 


REVUE  DES  ARTS  DECORATIFS 


la  faire  jaillir.  Pas  de  procédé,  par  suite,  dont  un  homme  personnellement  doué,  en 
possession  d’une  vue  particulière,  ne  puisse  tirer  des  effets  particuliers.  Ce  que  j’appelle 
ici  « l'idée  » n’est  pas  nécessairement  une  conception  littéraire,  — un  sujet  : ce  peut 
être  jusqu’au  rêve  d’un  aspect  neuf.  Tel  est  le  cas  fréquent  des  maîtres  des  arts  du  feu, 
émailleurs,  verriers,  céramistes.  L'éclat  d’une  pierre  précieuse  les  a-t-il  frappés?  Cette 
sensation  devient  pour  eux  le  point  de  départ  d'une  multitude  d’expériences.  L’ardeur 
les  tient  d'imposer  quelque  chose  de  cet  éclat  à la  matière  domptée.  Voilà  un  mode 
d'idée.  Un  autre  mode,  évidemment  supérieur,  mais  qui  ne  fait  que  compléter  le 
premier,  consiste  à chercher  l'impression  nouvelle  au  profit  d'un  sentiment  poétique 
défini  d’avance.  Il  en  est  ainsi,  notamment,  pour  le  maître  verrier  de  Nancy, 
M.  Émile  Gallé,  duquel  nous  dirons  un  mot  tout  à l'heure.  L’artiste,  en  définitive,  quel 
qu’il  soit  et  quoi  qu’il  fasse,  ne  crée  techniquement  que  sous  la  pression  d'un  stimulant 
motivant  la  recherche  créatrice.  Faute  d’une  semblable  excitation,  il  refait  cent  fois, 
mille  fois  ce  qu’il  a déjà  fait;  il  tourne  au  fabricant.  L'idée,  en  deux  mots,  est  la  seule 
graine  de  la  fleur  d’art. 

On  connaît  le  groupe  de  nos  émailleurs.  Impossible  de  disconvenir  qu’il  y ait  dans 
leur  contribution  courante  beaucoup  de  banalité.  Chaque  Salon  nous  apporte  quantité 
de  médiocres  grisailles  à la  limousine,  de  plaques  au  dessin  aventuré,  aux  colorations 
dures,  reproduisant  des  tableaux  plus  ou  moins  célèbres  et  des  vases,  des  plats,  des 
« bibelots  » décorés  d’émaux  peints  ou  cloisonnés,  d'un  goût  plus  ou  moins  sûr.  Les 
meilleurs  d’entre  les  praticiens  de  l’émaillerie  abusent  de  mythologies  surannées.  Mais, 
cela  dit,  reconnaissons  les  belles  qualités  qui  se  décèlent  en  plusieurs.  M.  Alfred 
Garnier  possède  l'authentique  maîtrise  : sa  Junon  plantureuse,  sur  une  draperie  rouge, 
comme  ombrée  d'or,  le  paon  symbolique  à ses  pieds,  nous  montre  quels  morceaux 
exécuterait  l'artiste  sur  des  thèmes  moins  rebattus.  L’habileté  n'est  pas  moindre  chez 
M.  Grandhomme,  qui  expose  un  portrait  un  peu  figé  du  grand  orfèvre,  mort  l’an  passé, 
Lucien  Falize,  un  Crépuscule,  une  Fortune , d’un  art  très  libre,  et  une  assiette  à fond 
rouge,  fleurie  de  lys  tirant  vers  le  mauve.  Je  me  rappelle  le  premier  grand  plat  que 
l’artiste  émailla  de  grandes  fleurs  vraiment  touchées  à pleins  pinceaux  et  sorties  du  feu 
resplendissantes.  Jamais  on  ne  s’était  avisé  d'employer  l’émail  ainsi.  Depuis,  M.  Grand- 
homme  a fait  s’épanouir  bien  d’autres  bouquets  d'une  joie  magnifique.  Le  souvenir  de 
son  initiative  en  cet  ordre  de  fantaisie  mérite  de  n’ètre  pas  perdu.  11  m'appartient  de 
qualifier  encore  les  curieuses  recherches  de  M.  Lucien  Hirtz  sur  les  émaux  translu- 
cides poussés  à la  vivacité  du  rubis  ou  de  l'émeraude,  ou  aux  changeants  reflets  de 
l’opale.  Des  têtes  de  femmes  s’adoucissent  parmi  ces  fulgurances.  Des  algues  et  des 
poissons  s'v  profilent.  Des  insectes  et  des  feuillages  s’y  associent.  Les  œuvres  de 
M.  Hirtz  ont  je  ne  sais  quoi  de  très  inspiré  et,  tout  ensemble,  d'un  peu  agressif.  Files 
ont,  à coup  sûr,  de  la  nouveauté.  M.  Théodore  Leroy  nous  montre  entre  une  inter- 
prétation des  Mages  de  Ticpolo  et  une  autre  du  Magnificat  de  Botticelli,  une 
transcription  de  l’estampe  de  Rembrandt , «essai  de  gravure  en  or  sur  émail.»  La 
tentative,  incontestablement  notable,  nous  captiverait  bien  plus,  faite  au  profit  d'une 
composition  originale.  Qu’ajouterai -je?  J’ai  remarqué  dans  une  vitrine  des  émaux 
peints  sur  argent,  en  tons  clairs,  translucides,  étrangement  morbidifiés  par  le  blanc 
métallique  de  l’excipient.  Les  meilleurs  exemples  en  ce  genre  sont,  d’ailleurs,  apportés 
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par  un  exposant  de  l'autre  Société  : M.  Feuillâtre,  dont  le  vase  d’argent,  en  forme  de 
pavot,  ne  saurait,  spécialement,  être  oublié.  Enfin,  les  émaux  cloisonnés  sont  assez 
nombreux  en  décor  de  vases,  de  plateaux,  de  cadres  et  de  petits  objets.  Une  guirlande 
de  cerises  de  M.  Etienne  Tourctte  m’a  paru,  dans  celte  catégorie,  d’une  spirituelle 
adresse. 

Les  verriers  se  distribuent  en  verriers  proprement  dits  et  en  vitrailleurs.  Ces 
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A.  Ledru  : Chaise  prie-Dieu. 


derniers  ont  au  Salon  de  la  Société  nationale  dix  ou  douze  vitraux,  — point  davan- 
tage : un  fragment  d’une  composition  légendaire  sur  la  vie  de  saint  Thomas  Becket, 
exécuté  pour  l’église  Notre-Dame  de  Saint-Lô  par  M.  Félix  Gaudin,  d’après  un  carton 
ingénieux  de  M.  V.  Tardieu;  un  Saint  Michel  et  une  Jeanne  ci’ Arc,  dessinés  par 
M.  Grasset  et  mis  en  verre  par  le  même  M.  Gaudin  pour  l’église  de  Vaucouleurs;  une 
fantaisie  de  M.  Galland,  où  les  verres  striés  jouent  un  grand  rôle  et  qui  fait  voir 
une  femme  nue  debout  auprès  d’un  iris;  une  Jeune  Fille  aux  noisettes,  de  M.  Socard; 
une  scène  réaliste  de  M.  Carot  : Au  théâtre...  Je  ne  pense  pas  qu’il  y ait  lieu  de  nous 
arrêter  à ces  « vitres  historiées  »,  pleines  de  bonnes  intentions,  mais  de  couleurs  trop 
pâles  ou  trop  inharmoniques.  Nulle  oeuvre  d’art  n’appelle  peut-être  aussi  impérieuse- 
ment que  la  verrière  le  génie  coloriste.  C’est  au  prestige  des  colorations  qu'elle  tend 
de  toutes  ses  énergies.  Les  compositions  qui  lui  conviennent  doivent  être  essentielle- 
ment graphiques,  sans  effets  fondés  sur  le  modelé,  bien  liées  en  leurs  parties  multiples, 
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offrant  aux  yeux  non  des  symétries  rigoureuses,  mais  des  correspondances  de  masses 
et  de  détails,  découpées,  dans  chacune  de  leurs  formes,  en  éléments  distincts  contri- 
buant à l’unité,  encadrées,  enfin,  de  riches  ornementations.  Il  faut  un  dessin  net, 
analytique,  accusant  les  silhouettes  extérieures,  faisant  saillir  les  divisions  intérieures, 
répondant  par  avance  aux  sertissures  de  plomb  et  provoquant  la  variété  tonale. 
L’exécution,  en  sa  pureté,  sera  le  plus  possible  une  mosaïque  de  pièces  de  verre  de 
dimensions  proportionnées  aux  compartiments  du  maillage  métallique  et  dont  pas 
une  ne  saurait  être  grande.  On  comprend  que  ces  innombrables  fragments  translucides 
réclament  une  infinie  diversité  de  tons,  agissant  les  uns  auprès  des  autres,  jouant 
même  les  uns  sur  les  autres,  tantôt  par  des  oppositions  rationnelles,  tantôt  par  des 
enchaînements  de  nuances  modulantes.  Il  ressort  de  là  que  le  vitrail,  tapisserie  emplis- 
sant le  cadre  entier  d’une  baie,  tamisant  la  lumière  qui  dégage  sur  sa  paroi,  non  pas 
un  tableau,  mais  un  spectacle  visionnaire,  est,  avant  tout,  par  nature,  une  conception 
de  couleur.  Je  m'imagine  très  bien  un  verrier  partant  d’un  ton  principal,  d'un  rouge, 
d’un  bleu,  d’un  vert,  d’un  jaune  ou  d’un  violet,  et  en  faisant  dériver  toute  une  harmonie 
organique,  pour  la  surface  intégrale  d’une  composition.  L’effort  commun  de  ceux  qui 
n’ont  en  vue  que  l'habillage  plus  ou  moins  acceptable,  plus  ou  moins  véridique  d’un 
carton,  m’apparaît  cent  fois  moins  logique. 

Qu'importe  la  recherche  d’une  vérité  de  coloris, 
toujours  approximative,  sur  un  vitrage?  Les  plus 
beaux  vitraux  du  Moyen-Age,  j’entends  les  plus 
vibrants  et  les  plus  expressifs,  attestent  une  pro- 
fonde indifférence  à ce  point  de  vue.  L’artiste  n’a 
tenu  compte  que  des  conditions  d'une  harmonie 
caractéristique  et  l’expression  en  est  issue. 

On  pourra  me  dire  que  je  parle  surtout  des 
verrières  monumentales,  à données  historiques 
ou  religieuses,  mais  qu'il  y a aussi  des  verrières 
d’appartement  et  qu'elles  ne  peuvent  guère  être 
que  des  panneaux  très  clairs,  légèrement  décorés. 

Je  le  sais  et  je  n'ignore  pas  non  plus  qu’on  y 
peut  tirer  parti  de  la  grisaille,  du  camaïeu,  des 
médaillons  appliqués  sur  un  carrelage  de  vitre 
blanche  ou  très  faiblement  teintées,  des  guir- 
landes et  des  bandes  d’encadrement  sur  le  champ 
laissé  nu.  Mon  regret  est,  seulement,  que  les 
effets  obtenus  jusqu’ici  soient,  en  général,  bien 
vulgaires.  Les  vitraux  d’une  salle  décorée  de- 
vraient, d’ailleurs,  s’accorder  intimement  au 
décor  de  la  salle  et  provenir  de  la  même  concep- 
tion. Mais  jamais  on  ne  déplorera  suffisamment 
le  peu  d’invention  de  MM.  les  Architectes.  Au 
surplus,  l’Exposition  universelle  de  1900  nous 
permettra  de  juger  plus  complètement  que  nul 
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A.  Vibert  : Petit  vase;  crocus. 
Reproduction  en  grès  de  M.  Emile  Muller. 
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Salon  annuel  l’état  de  ce  qu’on  nomme  assez 
improprement  la  peinture  sur  verre. 

Dans  le  clan  des  verriers  proprement  dits,  c’est- 
à-dire  des  producteurs  de  vases,  coupes  et  objets 
de  verre  ou  de  cristal  décorés,  nous  rencontrons 
M.  Louis  Tilfany,  de  New-York,  et  ses  verrerie 
aux  formes  élégantes,  souvent  inspirées  du  calice 
des  fleurs  et  se  prévalant  de  toute  la  gamme  des 
irisations.  Les  artisans  new-yorkais  sont,  évidem- 
ment, arrivés  à une  extrême  habileté;  mais  cette 
production  est  fort  près  de  devenir  purement 
commerciale.  Nous  rencontrons  aussi  M.  Reyen, 
chez  nous  un  des  doyens  et  l’un  des  praticiens  les 
plus  allïnés  de  la  gravure  sur  verre,  avec  son  vase 
pivoine,  sur  fond  d’azur,  gravé,  ombré  en  relief, 
à la  roue.  Et,  tout  d'un  coup,  nos  yeux  s’arrêtent 
sur  la  vitrine  de  M.  Emile  Gallé,  d’où  s’échappe 
un  si  délicieux  rayonnement. 

Ce  maître  est  vraiment  unique  aujourd’hui 

dans  son  art  pour  le  don  de  se  renouveler.  S'il 

est  attentif  à tout  ce  qui  s’élabore  partout,  jusque 

chez  M.  Tiffany,  en  Amérique,  sa  personnalité 

domine  sa  curiosité  même.  Dans  un  des  derniers 

numéros  de  la  Revue  des  Arts  décoratifs,  on  a lu 

, . , , Société  des  Autistes  français. 

sa  poétique  lettre  sur  ses  nouveaux  procédés  et  ses  4 „ ,, 

11  r A.  VuiERT  : vase,  lys  et  lézard, 

nouvelles  œuvres  : « Des  métiers  neufs,  dit-il,  sont  Reproduit  en  grès  par  M.  Émile  Muller. 

nés  chez  moi  de  nouveaux  besoins  d’exprimer.  » 

Il  exprime,  en  effet,  des  sensations  de  poète  d’une  pénétrante  subtilité,  et  il  le 
commente,  au  flanc  de  ses  pages,  à l’aide  de  devises  ordinairement  empruntées  à 
scs  lectures  les  plus  chères.  Ses  imaginations  de  formes  viennent  de  la  flore  presque 
toujours,  et  ses  décors,  tour  à tour  demandés  au  jeu  des  oxydes  dans  la  transparence 
du  cristal,  à la  gravure  incisant  la  matière  dure,  à la  ciselure  ménageant  des  reliefs 
et  s’attaquant  parfois  aux  couches  vitreuses  de  colorations  diverses  superposées,  à 
l’émaillerie  brodant  les  surfaces,  aux  interpositions  métalliques  créant  des  visions  à 
l’intérieur  des  parois,  à des  combinaisons  de  plusieurs  procédés  et  à de  légitimes  tours 
de  main  trouvés  par  lui,  animent  scs  verreries  de  reflets  d’eau  et  de  ciels,  de  marbrures, 
de  translucidités  et  d’opacités,  de  figures,  d’insectes,  d’oiseaux,  de  plantes  et  surtout 
de  fleurs.  A toutes  ces  choses  il  mêle,  invariablement,  des  émotions  humaines,  des 
retours  sur  la  vie  sentie  et  contemplée.  C’est  là  ce  qu'accusent  ses  légendes.  Parmi  ces 
dernières  ornementations,  je  vois  ces  phrases  jetées,  relatives  aux  fleurs  dont  il  rêve  : 

« Des  fleurs,  pour  adoucir  les  hommes;  » — « Il  ne  faut  pas  craindre  d'en  semer  sur 
les  routes ;»  ou  encore  cette  admirable  maxime  de  M.  Mæterlinck  : «.Une  belle 
chose  ne  meurt  pas  sans  avoir  purifié  quelque  chose.  » J’ai  entendu  des  critiques 
railler  ce  qu’ils  nommaient  « la  manie  littéraire  de  M.  Gallé  ».  A qui  donc  une  telle 


fantaisie,  où  s'épanouit  lame  de  l’artiste,  peut-elle,  raisonnablement,  être  déplaisante? 
Nuit-elle  à la  beauté  de  la  matière,  à la  délicatesse  des  effets,  au  charme  des  décora- 
tions?— Certainement  non.  Empêchent-elles  l'auteur  de  se  renouveler? — Non  encore. 
Aux  recherches  de  robustesse  qu’il  poursuivait  depuis  dix  ans,  le  maître  en  a joint  de 
plus  douces,  d’une  suavité  qu’on  n’a  guère  vue  s’indiquer  en  ses  ouvrages  que  l’an 
passé  et  où  se  fondent  des  blancs  laiteux,  des  roses  pales,  des  bleus  attendris,  des  verts 
cendrés,  des  gris  et  des  bruns  comme  vaporeux.  De  ces  préoccupations  sont  issus  « les 
métiers  neufs»,  caractérisés  en  de  si  heureux  termes  par  M.  Victor  Champier  : « la 
marqueterie  en  verre  par  insertion  à chaud  des  pièces  du  décor  de  métal  dans  l’épais- 
seur du  cristal  en  fusion;  la  patine  du  verre,  floraison  pour  l’œil,  caresse  attiédie  pour 
le  toucher;  le  brochage,  qui  voile  de  tulles  et  de  gazes  l’éclat  dur  des  cristaux...  » Je 
n’insiste  point.  La  technique  dérive  de  l’idée;  le  verre  semble  vivre  d'une  vie  spontanée, 
végétante,  sensitive.  L’exquis  de  ces  songes  solidifiés  ne  saurait  échapper  à personne. 

A passer  de  ces  légers  caprices,  comparables  à des  bulles  de  savon,  aux  ouvrages 
de  grès,  le  changement  est  frappant.  L’art  du  grès  est  né,  non  féerique,  mais  pay- 
san. En  s’enrichissant,  il  garde  sa  forte  nature,  et  mieux  il  la  laisse  paraître  sous  ses 
dehors  embellis,  plus  il  est  excellent.  De  très  beaux  plats  en  grès  émaillé  sont  exposés 
par  M.  Dammouse,  lequel  s’essaye,  en  outre,  pour  la  première  fois,  à traiter  certaines 
pâtes  de  verre  en  coupes  bleu  lapis  ou  bleu  turquoise,  d'un  intérêt  non  douteux. 
M.  Dalpayrat,  collaborant  avec  M.  Adrien  Lesbros,  ajoute  de  nouvelles  pièces  à la 
série  de  ses  poteries  où  s’embrasent  des  rouges,  des  bleus,  des  violets,  ruisselants 
les  uns  sur  les  autres  et  recouvrant  la  panse  et  le  col  des  vases  de  mille  étincelles 
éternisées.  Une  vitrine  contient  des  spécimens  de  choix  des  grès  de  M.  Delaherche; 
une  gourde  rouge,  un  plat  vert  et  bleu,  un  pot  vert  et  jaune,  un  vase  blanc  à quatre 
anses,  un  vase  flambé  sur  fond  brun.  Je  n’aperçois  nulle  part,  à vrai  dire,  une  véritable 
nouveauté  céramique  d’avenir.  Les  faïences  à reflets  métalliques,  que  deux  ou  trois 
céramistes  essaient  de  multiplier,  ne  sont  belles  que  par  exception.  L'un  d’entre  eux, 
M.  Zumbo,  s’est  avisé  de  traduire  ainsi  des  statuettes  et,  quoiqu’elles  évoquent  la 
Danse  du  feu,  c’est,  à mon  sens,  fort  laid  à voir. 

On  continue  à nous  offrir  des  meubles  tourmentés,  aux  membrures  grêles  et  nues, 
aux  profils  pauvres,  qu'on  croirait  exécutés  pour  le  mobilier  d'un  bateau  à vapeur. 
L’idéal  de  cet  art  d’ameublement  est  l’extrême  sécheresse  dans  l’extrême  complexité. 
Rien  ne  peut  rendre  la  somme  d’ingéniosité  dépensée  à munir  de  tablettes  et  de 
réduits  jusque  sur  les  bras  et  dans  le  cadre  d'un  fauteuil,  à combiner  des  tables  à 
surprise,  bureaux  d’un  côté,  bibliothèques  de  l’autre,  médailliers  ou  vitrines  à collection 
au  troisième  et,  au  quatrième,  armoire  à gravures.  Les  appartements  des  amateurs 
riches — et  je  ne  suppose  pas  que  de  telles  inventions  soient  destinées  aux  pauvres 
hères — ne  sont  pas  à ce  point  rétrécis  que  de  pareils  doublements  ou  quadruplements 
de  fins  aient  leur  raison  d’être.  MM.  Tony  Selmersheim  et  M.  Plumet  se  sont  voués 
avec  ferveur  à ce  genre  paradoxal  dont  je  viens  d’esquisser  la  singularité  d'un  trait 
exagéré  à peine.  La  même  école  du  meuble  inédit  et  compliqué  se  livre  à des  ordon- 
nances de  cheminées  monumentales  et  utilitaires.  L’exemple  le  plus  curieux  en  est 
fourni  par  M.  Belville.  La  partie  supérieure  est  couronnée  d’une  petite  armoire  à 
fronton  triangulaire,  très  semblable  à un  tabernacle  d’autel,  et  partout  on  rencontre  des 


LES  ARTS  DÉCORATIFS  AUX  SALONS  245 

étagères,  des  coins  et  des  recoins.  En  outre,  M.  Bel  ville  a fixé  à droite  et  à gauche 
deux  banquettes  en  bois  bien  rigides,  pourvues  de  hauts  dossiers,  placées  comme  des 
stalles  de  chanoines  dans  un  chœur  de  cathédrale.  L'artiste  ne  se  rend-il  pas  compte 
de  la  série  de  contresens  où  il  est  tombé!  S’il  est  un  point  du  logis  dont  il  faille 
rendre  l'aspect  accueillant,  c'est  assurément  la  cheminée.  Faites -la  noble  et  riche, 
élégante,  souriante  ou  sévère,  et  de  telle  ampleur  que  permettra  le  local;  ne  la  faites 
amais  énigmatique,  baroque,  inquiétante,  équivoque.  Souvenez-vous  qu’elle  n’est 
pas  autre  chose  que  l'enveloppe  de  l’âtre  hospitalier  auprès  duquel  on  vient  s’asseoir. 
Les  meubles  qui  l’entourent  doivent  être  mobiles  afin  que  l’on  puisse  sans  embarras, 
selon  le  degré  de  la  température,  s’approcher  du  feu  plus  ou  moins  et  se  grouper  à son 
aise.  On  ne  se  condamnerait  point  volontiers  à revenir  chaque  jour  en  ce  salon 
aménagé  par  M.  Belville,  où  la  flamme  luira  sous  un  tabernacle,  entre  deux 
rangées  de  sièges  fixes,  véritables  bancs-d'œuvre,  et  où  les  visiteurs,  aux  journées 
d'hiver,  s’aligneront  face  à face,  à respectueuse  distance,  semblables  aux  membres  d’un 
saint  synode.  Je  me  demande  ce  qu’il  sortira  jamais  de  ces  visées  de  plus  d'esthé- 
tisme que  d’esthétique.  Nous  étions  tout  à l’heure  comme  dans  un  paquebot.  Nous 
voici,  maintenant,  comme  dans  une  chapelle  se  transformant  à volonté  en  salle  de 
conseil.  C’est  encore  une  forme  de  la  théorie  des  doubles  et  des  triples  fins,  et,  tout  bien 
envisagé,  nous  n’avons  pas  quitté  le  transatlantique  où  l'on  prétend  enfermer  notre 
idéal.  Personne  ne  me  convaincra  que  cette  école  <t  du  paquebot»,  si  peu  soucieuse 
de  la  logique  terrienne  et  des  convenances  de  l’homme  sédentaire,  soit  l’école  de 
l’avenir.  En  ses  meilleures  préoccupations,  elle  vise  à transporter  dans  l'arrangement 
des  grands  logis  les  artifices  d’économie  de  place  utiles  dans  les  petits  logements. 
Mais  remarquez  que,  même  dans  les  appartements  les  plus  restreints,  ces  relatives 
commodités  sont  souvent  fort  incommodes  et  qu’elles  n’ont  ailleurs  aucune  raison 
d’être. 

Pour  les  parties  pleines  de  ces  meubles  ou  de  ces  cheminées,  ou  pour  celles  qu’on 
juge  à propos  de  garnir  ou  d’orner  de  quelque  manière,  les  auteurs  recourent  à de 
sobres  sculptures  sur  des  thèmes  végétaux,  à des  panneaux  de  marqueterie,  à des 
incrustations  de  cuivre  dessinant  des  plantes  épineuses,  à des  carreaux  de  faïence,  à 
des  applications  de  cuir  frappé,  doré,  polychromé.  Les  trois  quarts  du  temps  le  décor 
et  le  corps  d’œuvre  ne  sont  pas  en  relations  étroites  et  nécessaires,  — en  quoi  l'on  sent 
combien  une  conception  franche  et  une  étude  réfléchie  de  la  composition  ont  fait 
défaut.  Il  est  visible  qu’on  s'est  laissé  conduire  par  des  impressions  d’anglomanie  et 
de  japonaiserie  et  qu’on  leur  a tout  sacrifié,  avec  ou  sans  conscience  du  sacrifice.  Le 
sens  de  l’architecture  manque  jusqu’à  l'incroyable  à nos  ébénistes  improvisés.  Or,  j’ai 
le  triste  devoir  de  répéter  que,  si  l’on  s’adresse  aux  architectes,  la  pauvreté  de  leur 
imagination  se  fait  durement  sentir.  Bien  rares,  parmi  eux,  sont  les  artistes  à 
ressources,  désireux  de  s’affranchir  des  banalités  et  se  donnant  la  peine  de  chercher 
des  ensembles  et  des  détails  d’aménagement  décoratif  et  d’originaux.  Tous  déclarent 
que  la  faute  en  est  à la  parcimonie  des  amateurs.  Je  crains  que  la  vraie  cause  du  mal 
soit  plutôt  dans  l'idée  fausse  et  sacramentelle  qu'ils  se  font  d’un  soi-disant  ((grand 
art»,  et  que  leur  insuffisance  y puise  sa  suffisance.  Combien  d'années  encore  souffri- 
rons-nous des  anciens  malentendus  contre  lesquels  on  arrive  à réagir  surtout  par  des 
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malentendus  nouveaux  ? Et  peut-être,  en  nombre  de  cas,  est-ce  là  le  plus  clair  des 
nouveautés  mises  en  avant. 

Nous  ne  voulons  plus,  en  principe,  des  styles  périmés,  et  nous  avons  raison. 
Gardons-nous  toutefois,  en  haine  des  styles,  de  contracter  l’horreur  du  style.  J'entends 
de  tout  côté  parler  d’équilibre,  d’unité,  d'harmonie.  Qu’on  veuille  bien  s’apercevoir 
qu’il  n’y  a pas  d’équilibre  et  d'unité  harmonique  valables  sans  l'établissement  d’un 
organisme  cohérent.  Tout  ce  qui  ne  répond  pas  à une  organique  conception  est  stérile. 
Les  éléments  associés,  vaille  que  vaille,  ne  semblent  jamais  agrégés.  Un  simple 
regard  jeté  sur  nos  intérieurs  « modernistes  » suffit  à nous  renseigner  sur  le  peu  de 
sérieux  des  tendances.  On  ne  sait  que  prodiguer  des  coussins,  des  écrans,  des 
kakémonos  et  jusqu'à  de  simples  morceaux  d’étoffes  plus  ou  moins  précieuses.  Ajoutez 
de-ci  de-là,  au  hasard,  le  plus  de  bibelots  possible,  de  toute  origine,  de  toute  valeur  et 
même  sans  valeur.  De  bonne  foi,  nous  n’avons  plus  que  des  sensations  de  camp 
volant  ou  de  bric-à-brac.  Ce  n’est  point  à de  pareils  signes,  je  suppose,  qu’il  sied  de 
reconnaître  la  recommandable  modernité. 

11  me  reste  à toucher  un  mot  des  étoffes  et  des  reliures.  Un  pan  de  mur  est  occupé, 
dans  une  des  salles  réservées  aux  « objets  d’art»,  à une  brillante  suite  d’aquarelles  de 
M.  Raymond  Cox,  d’après  d’anciennes  étoffes  de  l’admirable  Musée  de  tissus  de  Lyon. 
C’est  un  complet  résumé  de  l’histoire  des  arts  textiles  depuis  le  début  de  l'ère  chrétienne 
au  point  de  vue  décoratif.  Il  y aurait  à présenter,  à propos  d une  semblable  réunion  de 
documents,  des  observations  susceptibles  de  donner  à penser  aux  artistes;  mais  une  si 
vaste  donnée  m’entraînerait,  pour  le  quart  d’heure,  beaucoup  trop  loin.  Aussi  bien, 
puisque  le  Catalogue  de  la  Société  nationale  nous  apprend  que  les  relevés  de  M.  Cox 
doivent  être  publiés  par  l’éditeur  Mouillot,  sous  les  auspices  de  la  Chambre  de  commerce 
lyonnaise  et  dans  un  important  ouvrage  concernant  les  étoffes  décorées,  pourra-t-il 
m’être  permis,  plus  tard,  d’aborder  ce  chapitre.  Je  n’ai  pas  à m’étendre  touchant  les 
sept  ou  huit  modèles  de  tentures  envoyées  à la  Galerie  des  Machines  par  des  spécialistes 
ou  des  amateurs.  On  connaît  le  type  courant  de  ces  tapisseries  à fond  uni  ou  très 
sobrement  ornementé  sur  lequel  se  détachent  tantôt  de  grandes  fleurs,  pavots,  pivoines, 
rhododendrons  ou  orchidées,  tantôt  des  bouquets  de  feuilles  de  marronniers,  tantôt 
des  tiges  et  des  fleurs  de  tournesol,  des  pommes  de  pin,  des  têtes  d'artichauts  et  des 
chardons.  Les  mêmes  motifs  se  tissent,  s’impriment,  se  massent  au  pochoir,  se  brodent 
par  application  de  pièces  découpées  ou  de  toute  autre  façon.  Nous  les  retrouvons, 
parfois,  jusque  sur  des  tapis.  Ces  données  sont  loin  d'être  désagréables,  mais  elles 
sont  entrées  à plein  dans  la  circulation  commerciale,  et  nous  n'avons  plus  à nous  en 
occuper. 

Un  peu  d'imprévu  ne  nous  apparaît  guère  qu’aux  dentelles  de  Chantilly 
polychromes,  dessinées  par  M.  Félix  Aubert,  exécutées  par  M.  G.  Robert,  de  Cour- 
seullcs.  Tout  au  moins  y peut-on  saluer  une  dérivation  très  intelligente  du  principe  des 
guipures  russes  à fils  rouges,  jaunes  et  bleus.  Je  ne  comprends  pas  bien  l’objection  faite 
par  plusieurs  personnes  à M.  Aubert  : « Ces  écharpes  à floraison  colorée  sur  le  fond 
clair  s’uniront  mal  aux  toilettes  de  nos  femmes.  » Et  pourquoi  donc  en  serait-il  ainsi? 
Pourquoi  des  dentelles  fluides,  égayées  de  bouquets  de  tons  très  fins,  nuiraient-elles  plus 
à l’ajustement  féminin  que  les  soies  brochées  et  fleuries?  Il  n’est  pas  question,  d'ailleurs, 
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de  supprimer  les  dentelles  blanches  ou  noires.  On  ne  rêve  que  d'exécuter  quelque  chose 
qui,  chez  nous,  n’existait  pas  et  qui  peut  avoir  du  charme. 

La  reliure  d’art  continue  à marcher  dans  les  voies  différentes  où  nous  la  savons 
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L -C.  Tiffany  : Panneau  de  mosaïque  avec  vitrail. 


engagée.  Tous  les  relieurs  s’entendent  sur  un  point  capital  : l’horreur  du  pastiche. 
Les  compositions  étudiées  et  exécutées  par  M.  Henri-Marius  Michel  sont,  à mon  avis, 
es  plus  louables  comme  distinction,  distribution  des  ornements  et  franchise  ingénieuse 
dans  la  stylisation  des  tleurs.  Je  ne  sais  pas  aujourd'hui  un  artiste  qui  l’égale  à couvrir 
un  bon  livre  d'une  enveloppe  de  cuir  mosaïqué,  ciselé,  doré,  d’une  technique  plus  sûre 
et  d’un  goût  plus  approprié.  Les  figurations  allégoriques  et  les  symboles  auxquels  il  a 
recours  ont  toujours  grande  discrétion.  Ce  qui  prédomine  dans  ses  œuvres,  qui  sont 
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fréquemment  des  chefs-d’œuvre  en  leur  genre,  c’est  l’expression  végétale.  Mais  la  haute 
estime  où  je  tiens  M.  Marius  Michel  ne  me  rend  pas  injuste  envers  ses  méritants 
confrères.  Ainsi,  trois  reliures  de  M.  Meunier,  mosaïquées  sous  or,  ayant  pour  motifs 
l’iris  jaune,  le  pavot  et  le  chardon,  m'ont  semblé,  au  Champ-dc-Mars,  sinon  d'un  style 
concentré  et  décisif,  au  moins  d’une  finesse  incontestable  et  d’une  facture  serrée.  Les 
envois  de  l’Ecole  de  Nancy  me  trouvent  toujours  un  peu  rebelle.  Je  ne  m'habitue  point 
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aux  reliures-affiches  et  d’esprit  « décadent  »,  élaborées  dans  l’atelier  de  M.  Wiener. 
M.  Camille  Martin,  lui-même,  n’est  pas  tout  à fait  exempt  de  faux  goût.  Cependant 
ses  deux  gardes  de  brochure,  la  Vigne  vierge , en  cuir  ciselé,  et  le  Géranium  sauvage, 
en  cuir  ciselé  et  patiné,  sont,  en  leur  fantaisie,  des  ouvrages  estimables. 

A prolonger  ces  notes,  nous  aurions  à parler  de  quelques  essais  encore  incertains, 
tels  que  les  décorations  de  muraille  en  papiers  à relief  de  l’Anglais  M.  Clément  Heaton, 
le  même  dont  j’ai  dit  les  entreprises  en  mastic  cloisonné  du  Musée  de  Ncufchâtel;  la 
cloison  lumineuse  en  faïence  irisée,  destinée  à s’éclairer  par  reflets,  et  les  médaillons  en 
pâtes  de  verre  de  M.  Ringel  d'Illzach.  Mais  il  sied  d'attendre  que  les  innovations  se 
soient  mieux  précisées.  Donc  je  conclus  sans  phrase.  Puissé-je  avoir  fait  partager  à 
mes  lecteurs  ma  pleine  conviction  que  ce  n'est  pas  assez  pour  l’artiste,  quel  qu'il  soit, 
à quelque  branche  de  la  production  qu’il  s'adonne,  de  se  confiner  dans  une  nature 
d’atelier  : il  faut  qu'il  observe  constamment  et  avec  sympathie  l’existence  générale  des 
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hommes  et  qu'il  s’attache  à répondre  aux  besoins  constatés.  L’esthétique  sera  toujours 
d’autant  plus  forte  qu’elle  se  sera  plus  inclinée  vers  le  monde  vivant.  Mettre  beaucoup  de 
vie  dans  l’art  est,  en  somme,  le  meilleur  moyen  de  faire  entrer  un  peu  d’art  dans  la  vie. 
Enfin,  pour  la  fin  de  ce  siècle,  si  ardemment  laborieux  en  toute  chose  qu’il  a rendu 
possibles,  en  un  délai  donné,  toutes  les  émancipations,  je  souhaite  que  des  historiens 
spécialistes  se  vouent  à nous  raconter  documentalement  l’histoire  de  chaque  art,  de 
chaque  métier  même,  depuis  cent  ans.  L’exemple  de  M.  Béraldi  à l’endroit  de  la  reliure 
est  trop  excellent  pour  qu’on  n’ait  pas  à cœur  de  le  suivre. 

L.  de  FOURCAUD. 
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LE  CUIR  D’ART  FRANÇAIS 

ET  SON  ENSEIGNEMENT 

Conférence  faite  a l’Union  centrale  des  Arts  décoratifs 

(Suite) 1 


IV 

ans  quelques  jours,  vous  allez,  Mesdames,  être  appelées 
à juger  des  résultats  de  mon  enseignement,  d’un  ensei- 
gnement où  le  cours  le  plus  ancien,  en  déduisant  les 
vacances  scolaires,  compte  un  an  d’existence;  quant  aux 
élèves  titulaires  de  bourses,  elles  n’ont  que  dix  mois 
d’études  à cause  des  vacances  scolaires,  sans  parler  des 
inévitables  absences  que  la  croissance  des  jeunes 
filles  ou  la  santé  délicate  de  nos  femmes  de  grande 
ville  entraînent  forcément. 

Les  travaux  de  mes  élèves  n'auront  peut-être  pas 
la  perfection  rêvée.  Souvenez-vous,  Mesdames,  que 
ces  élèves  n’ont  qu'un  an  d’enseignement,  et  cela 
dans  un  art  et  avec  des  outils  qui  leur  étaient  abso- 
lument inconnus.  Souvenez-vous,  en  outre,  que  plusieurs  d’entre  elles  dessinent 
imparfaitement,  que  d’autres,  quoique  exposantes  aux  Salons  des  Champs-Elysées 
comme  peintres  ou  comme  graveurs,  on  dû  se  plier  et  s’entraîner  au  dessin  tout 
spécial  que  demande  le  cuir  d’art;  souvenez-vous,  enfin,  que  le  cuir  d’art  est, 
suivant  un  terme  d’atelier,  un  art  sans  trucs  et  sans  ficelles.  C’est  un  art  sévère, 
sobre;  nous  n’avons  plus  l’aide  de  l’ombre,  de  la  demi-teinte,  du  fond  habilement 
ménagé,  de  la  lumière  qui  aide  à la  forme;  c’est  un  art  sain  et  honnête  comme 
la  sculpture  dont  il  dérive,  seul  l’effort  sincère  donne  un  résultat  palpable,  il  est 
doublement  méritant  et  doublement  difficile. 


i.  Voir  la  Revue  des  Arts  décoratifs,  t.  XVIII,  p.  i5y  el  182. 
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J’ose  avancer,  au  moins  pour  ce  qui  touche  mes  élèves,  que  leurs  envois  sont 
le  total  actuel  de  la  personnalité  de  chacune,  total  obtenu  en  les  faisant 
travailler  seules. 

Si  ces  élèves  avaient  été  constamment  sous  mes  yeux,  leurs  panneaux  se 
ressembleraient,  tandis  qu’ils  présentent  aujourd’hui  des  allures  très  différentes. 
L’un  est  mordant,  net;  l’autre  est  délicat,  moelleux;  tel  est  recherché,  tel  est 
simple...  tant  mieux.  Ces  diversités,  ces  différences  amènent  la  comparaison; 
mais  au  moins  ce  que  mes  élèves  vont  nous  présenter  leur  est  acquis...  Elles  le 
possèdent...  Je  n’aurai  pas  la  cruauté  d’ajouter  : parce  qu’elles  ont  préalablement 
gâté  beaucoup  de  panneaux,  et  qu’elles  se  sont  martelé  le  bout  des  doigts! 

Il  va  de  soi  qu’il  faut  à ces  élèves  d’une  année  un  perfectionnement.  Quel 
art,  Mesdames,  sauf  celui  d’aller  à bicyclette,  puisque  cela  s’appelle  un  art,  peut 
s’apprendre  rapidement  ? Et  laquelle  d’entre  vous,  même  la  plus  indulgente, 
mangerait  avec  plaisir  des  brioches  confectionnées  par  le  petit  mitron  dont  je 
parlais  tout  à l’heure? 

L’enseignement  complet  du  cuir  d’art  demande  deux  ans.  La  première  année 
est  consacrée  à la  connaissance  parfaite  des  outils  et  de  leurs  ressources,  à 
l’expérimentation  des  différents  cuirs  qui  donnent  chacun  de  différents  résultats. 
La  seconde  année  serait  consacrée  à l’enseignement  des  fonds,  le  choix  des 
dessins,  le  mélange  de  couleurs,  et  celles  d’entre  vous  qui  pratiquent  un  art, 
piano  ou  broderie,  céramique  ou  chant,  ne  doivent  pas  trouver  ce  terme  excessif. 

L’Art  est  un  maître  qui  a des  principes  inflexibles.  Tous  sont  égaux  devant  lui, 
lils  de  roi  ou  fils  de  paysan,  il  n’y  a qu’un  moyen  de  le  posséder,  c’est  de  le 
conquérir  par  le  travail;  aussi,  Mesdames,  la  jouissance  qu’il  nous  donne  est 
exquise,  nulle  corruption  ne  la  trouble,  l’Art  comme  l’amour  est  un  immaculé 
que  l’argent  ne  peut  obtenir. 

Il  va  de  soi  qu’en  appelant  les  femmes  à devenir  en  Erance  les  vulgarisatrices 
du  cuir  d’art,  je  n’ai  pas  entendu  par  là  que  cette  branche  industrielle  si  sérieuse 
devînt  ce  qu’on  désigne  ironiquement  : un  petit  ouvrage  de  dame  ; quelque  chose 
d’intermédiaire  entre  le  tricot  et  la  photographie,  quelque  chose  d’analogue  à ces 
points  de  crochet  qu’on  apprendra  en  une  leçon. 

J'ai  trop  l’amour  de  mon  œuvre  et  trop  l’amour  de  la  cause  féminine  pour 
rabaisser  l’une  et  ridiculiser  l’autre. 

Je  travaille  pour  l’Art,  mais  je  travaille  aussi  pour  la  France  et  les  Français. 
Non!  je  l’ai  dit  au  début  de  cette  conférence,  mon  but  est  aussi  national 
qu’humanitaire,  car  si  mon  but  avait  été  purement  artistique,  je  me  serais 
borné  à produire  moi-même,  à envoyer  aux  Salons  annuels,  comme  je  le  fais 
depuis  quatre  ans,  ou  aux  Salons  étrangers;  j’aurais  continué  à produire  dans  le 
calme  de  l’atelier  sans  me  soucier  de  l’enseignement,  sans  ouvrir  ma  porte  aux 
attaques  des  uns  et  des  autres,  sans  livrer  mes  recherches,  mes  trouvailles,  sans 
me  heurter  à la  jalousie,  à la  routine,  à l’ignorance...  si  ce  n’est  pis!..  Mais!., 
puisque  nous  sommes  ici  dans  l’ancien  domaine  des  princes  d’Orléans,  je  me 
permets  de  parodier  le  mot  célèbre  : Ce  n’est  pas  au  conférencier  à venger  les 
injures  de  l’artiste!.. 

Non!  mon  but  est  humanitaire  et  national,  mon  but  est  d’opposer,  en  1900, 
aux  sections  étrangères,  une  section  de  cuir  d’art  français;  mon  but  est  de  pré- 
server la  France  d’un  échec,  fût-il  petit!..  Echec  toujours  trop  grand  pour  mon 
patriotisme...,  je  crois  que  ce  désir,  Mesdames,  trouvera  un  écho  ici. 


252 


REVUE  DES  ARTS  DÉCORATIFS 


Outre  la  méthode  d’enseignement,  il  fallait  opter  entre  les  différentes  façons 
de  travailler  le  cuir  et  de  le  décorer. 

J’ignore  quelles  seront,  Mesdames,  en  plus  de  mes  élèves,  les  autres  expo- 
santes, j’ignore  quels  genres  elles  présenteront.  L’éclectique  Comité  des  Dames 
ayant  autorisé,  outre  le  cuir  repoussé,  le  cuir  pyrogravé  et  le  cuir  découpé,  il 
est  donc  possible  que  ces  divers  genres  soient  représentés. 

Loin  de  moi  la  pensée  de  blâmer  cette  largeur  de  vues.  On  ne  saurait  trop 
réunir  les  femmes  productrices  d’art  décoratif...  on  ne  saurait  trop  les  encourager, 
et,  en  appelant  tous  les  genres,  tâcher  de  faire  éclore  tous  les  talents...  mais  pour 
ma  part,  dans  mon  enseignement,  je  me  suis  borné  au  cuir  d’art  repoussé, 
martelé,  incisé  ou  ciselé. 

Vous  connaissez,  Mesdames,  dans  la  reliure,  les  cuirs  mosaïqués  et  les  cuirs 
dorés  au  petit  fer.  Ces  genres  ne  conviennent  guère  au  cuir  d’art  décoratif.  Il 
existe  au  Musée  de  Cluny  un  petit  secrétaire  en  cuir  rouge  doré  au  petit  fer, 
c’est  là  un  tour  de  force  de  relieur. 

Vous  connaissez  aussi  les  prix  auxquels  atteignent  les  livres  enjolivés  de  la 
sorte,  la  moindre  dorure  coûte  cinquante  ou  cent  francs.  Quant  au  genre 
mosaïqué  qui  consiste  à enlever  un  morceau  de  cuir  et  à le  remplacer  par  un 
morceau  de  couleur  différente,  puis  à en  cacher  les  joints  par  des  filets  dorés, 
c’est  un  art  aussi  long  que  coûteux,  et  ce  genre,  parfait  dans  un  volume,  n’offrirait 
guère  de  résistance  dans  le  siège  d’un  fauteuil,  ou  l’usage  journalier  d’un  porte- 
monnaie. 

Le  cuir  peint  où  Venise  excella  n’est  pas  du  reste  plus  résistant.  La  chaleur  le 
racornit,  l’humidité  le  détend,  la  peinture  se  fendille  et  s’écaille  lamentablement. 

Il  existe  un  travail  dans  le  genre  mexicain  où  la  couture  s’ajoute  à la  ciselure, 
travail  d’un  effet  primitif  assez  curieux,  mais  jusqu’à  aujourd’hui  peu  artistique. 

Que  penser  des  cuirs  pyrogravés  ou  découpés?  Calcinés  au  fer  rouge,  et  par 
conséquent  amincis,  tailladés  en  lanières  et  devenus  déchirables,  ces  cuirs  sont 
peut-être  gracieux,  mais  sont-ils  de  longue  durée?..  Le  cuir  découpé  perd  sa  forme 
à l’usage,  le  cuir  pyrogravé,  s’il  l’est  assez  profondément  pour  donner  des  effets, 
n’est  pas  solide. 

Mes  élèves  ne  présenteront  donc  devant  vous  que  des  cuirs  repoussés, 
martelés,  incisés  ou  ciselés. 


V 

Dans  l’art  décoratif,  chaque  matière  exige  l’étude  de  sa  nature  et  de  son 
application  spéciale.  Quand,  par  hasard,  des  maniérés,  des  innovateurs  ont  voulu 
employer,  même  avec  grâce,  une  matière  à des  fins  autres  que  sa  réelle  nature, 
ces  essais  sont  restés  à l’état  de  caprices  et  de  préciosités  fugaces. 

Chaque  matière  doit  être  employée  suivant  certaines  qualités  qu’elle  possède; 
l’art  décoratif  est  assez  varié  pour  ne  craindre  ni  monotonie  ni  satiété. 

Le  propre  de  l’être  humain  est  de  tout  utiliser,  de  tout  employer.  Sa  supé- 
riorité consiste  à ne  pas  se  guider  par  son  instinct  ou  sa  fantaisie,  mais  par  son 
raisonnement  et  par  son  goût. 

L’Art  consiste  à faire  vibrer  la  matière.  11  commence  avec  la  forme  elle-même 
avant  d’arriver  à l’embellissement  superflu  : donc  le  premier  devoir  de  celui  qui 
fait  de  l’art  décoratif  est  de  choisir  sa  matière  suivant  la  destination  future;  c’est 
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un  point  essentiel,  et  par  malheur  ce  point  est  souvent  négligé  et  violé  avec  la 
plus  entière  irréflexion. 

Je  ne  sais  si  vous  vous  souvenez,  Mesdames,  d'un  petit  dialogue  très  spirituel 
paru  dernièrement  sous  la  plume  d’un  de  nos  futurs  académiciens,  M.  Lavedan. 

Il  met  en  scène  un  homme  de  goût,  amateur  du  beau,  entraîné  par  des  jeunes 
dans  le  logis  d’un  Mécène  moderne.  Ces  jeunes  tâchent  de  convertir  l’homme  de 
goût  auquel  ils  reprochent  d’être  poncif,  rococo,  aux  dernières  interprétations 
inédites  de  la  matière.  L’un  de  ces  jeunes,  du  reste,  sculpte  des  statuettes  en 
saindoux  coloré,  œuvres  charmantes  qui  naissent  et  passent  avec  la  rapidité 
d’une  rose;  l’autre  ne  veut  traduire  sa  pensée  qu’en  gutta-percha.  Ces  deux  jeunes 
introduisent  l’homme  classique  dans  un  intérieur  d’art  nouveau.  Le  mobilier  est 
en  grès  flammé,  et  cela  sous  le  fallacieux  prétexte  que  le  roi  de  Bavière  en 
possédait  un  autre  en  saxe,  on  lui  offre  une  chaise  longue  en  faïence  pour  faire 
la  sieste...  La  verrerie  est  en  bois  fumé,  et  les  carafes  ressemblent  à un  jeu  de 
quilles.  L’argenterie  est  en  cristal,  aussi  ne  s’en  sert-on  jamais.  Les  glaces  sont 
entourées  de  fourrures,  les  parquets  recouverts  de  soie  changeante.  On  se 
chauffe  à la  mode  kabyle  avec  des  braseros  garnis  de  fientes  de  gazelle;  quant 
aux  tableaux,  le  sujet  en  est  peint  sur  le  cadre...  tout  autour  du  cadre,  en  lar- 
geur et  en  longueur...  au  milieu,  à la  place  qu’occupait  jadis  la  toile,  un  panneau 
d’or  avec  la  signature.  Voilà,  charge  à part,  Mesdames,  où  peut  entraîner  la 
rage  de  l’inédit  à outrance. 

Et  tout  cela  sous  prétexte  d 'art  nouveau,  comme  si  l’Art  n’avait  pas  toujours 
été  nouveau,  comme  si  l’Art  pouvait  vieillir. 

L’Art  est  le  total  d’une  forme,  le  symbole  réalisateur  de  la  beauté.  Quand 
l’homme  voit  avec  justesse,  quand  il  s’exprime  avec  élévation,  il  est  artiste,  c’est- 
à-dire  roi  de  la  pensée,  prêtre  de  l’idéal. 

Pour  croire  à cette  religion,  pour  posséder  ce  royaume,  il  faut  être  pur  de 
toute  aberration,  de  tout  préjugé,  de  toute  coterie;  il  faut  respecter  le  sceau 
divin  que  la  nature  a mis  sur  notre  front  le  jour  où  il  a été  consacré  par  l’amour 
de  l’Art.  (Applaudissements .) 

Ce  respect  n’est  malheureusement  pas  fréquent  parmi  nous,  Mesdames. 

Pardonnez-moi  cette  expression  un  peu  sévère!  Je  suis  trop  l’ami  et  l’admi- 
rateur des  femmes  pour  leur  prodiguer  la  flatterie  comme  à des  enfants. 

Respectons  l’Art,  Mesdames!  n’en  faites  pas  une  amusette,  un  passe-temps. 
Ne  croyez  pas  qu’on  devienne  artiste  parce  qu’en  six  heures  on  a appris,  tant 
bien  que  mal,  le  maniement  d’un  outil. 

Cette  erreur  est  d’autant  plus  coupable  que  vous  êtes  enthousiastes, 
élégantes,  judicieuses,  que  vous  avez  la  finesse,  l’adresse,  la  délicatesse. 

Mesdames,  cette  digression  qui  semble  nous  avoir  écarté  de  notre  sujet  nous 
y ramène  avant  de  le  terminer. 

Le  cuir  étant  une  matière  flexible  et  ferme  à la  fois,  apte  à se  dilater  sous 
une  pression  et  apte  à fixer  la  forme  qu’on  lui  imprime,  c’est  de  cette  souplesse 
qu’il  faut  dans  l’art  décoratif,  pour  le  cuir,  tirer  des  effets.  A quoi  bon  employer 
dans  l’art  une  matière  souple  si  on  la  laisse  plate  ? A quoi  bon  employer  une 
matière  résistante  si  on  en  diminue  la  résistance  ? 

Et  maintenant,  Mesdames,  que  vous  savez  quel  doit  être  l’enseignement  du 
cuir  d’art,  quelle  doit  être  la  façon  de  le  travailler,  reste  une  dernière  question, 
question...  comment  devons-nous  le  décorer? 
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Si  nous  voulons  créer  un  véritable  cuir  d’art  français,  gardons-nous  de  toute 
imitation.  Que  les  industriels  fabriquant  du  cuir  estampé  au  mètre  s’inspirent  du 
goût  espagnol,  du  goût  japonais,  du  goût  gothique,  du  goût  italien,  passe  ! On 
ne  saurait  demander  à ceux  que  préoccupent  exclusivement  le  prix  de  revient  et 
le  prix  de  vente,  d’être  les  fondateurs  ni  même  les  rénovateurs  d’un  art!  Mais 
vous,  Mesdames,  qui  êtes,  ou  des  artistes,  ou  des  critiques,  vous  devez  repousser 
les  imitations. 

Tout  d’abord  écartons  de  la  décoration  du  cuir  d’art  la  figure.  Je  l’ai  dit,  en 
dépit  des  efforts  techniques  du  métier,  le  cuir  est  sujet  à s’étendre  ou  à se 
raccourcir  imperceptiblement.  Cette  variation  serait  désastreuse  au  point 
de  vue  de  la  précision  anatomique  qu’exige  l’Art  à notre  époque.  La  raideur 
naïve  du  Moyen  Age  ne  peut  s’imposer  au  xix®  siècle...  Nous  serions  des 
copistes  sans  grâce  et  sans  conviction.  Je  n’oublierai  jamais  l'indignation  de 
notre  grand  Fremiet  en  parlant  d’un  panneau  de  cuir  où  une  main  inexpéri- 
mentée avait  reproduit  un  des  chefs-d’œuvre  de  la  statuaire  antique! 

Écartons  donc  la  figure,  et  n’employons  l’animal  que  si  les  exigences  de  l’art 
héraldique  nous  l'imposent;  prenons-le  en  ce  cas,  avec  une  simplicité  voulue 
pour  le  modelé,  en  silhouette.  Ne  tâchons  pas  non  plus  de  faire  mièvre,  de  faire 
détaillé,  de  pignocher.  Il  n’est  pas  nécessaire  qu’un  panneau  mesure  deux  mètres 
de  hauteur  comme  celui  que  j’ai  envoyé  cette  année  au  Salon  des  Champs- 
Elysées,  mais  le  plus  petit  panneau  doit  être  simple  mais  d’une  compréhension 
large.  Prenons  la  fleur,  prenons  la  feuille;  la  plante,  soit  naturelle,  soit  stylisée. 

Créons  un  art  français,  empreint  de  cette  grâce  délicate,  spontanée  et  sensée 
qui  est  l’apanage  de  notre  race;  car  nous  sommes,  Mesdames,  des  esprits  raffinés 
comme  toutes  les  vieilles  races  latines,  mais,  précisément  à cause  de  notre  raffi- 
nement, nous  demandons  à la  raison  d’équilibrer  notre  verve. 

La  fantaisie  outrée  des  races  du  Nord,  spleen  ou  humour,  fantaisie  ou  gemüth, 
choque  notre  goût,  peut-être  par  trop  sage,  mais  ce  goût  latin  nous  a toujours 
préservés  des  confusions,  des  aberrations,  des  ridicules...  ne  le  changeons  pas. 

Créons  donc,  Mesdames,  un  cuir  d’art  français,  créons-le  en  vue  de  1900  et 
en  vue  de  la  cause  féminine. 

Saint-André  de  LIGNEREUX. 


Donation  Paul  GASNAULT 

Ancien  conservateur  du  Musée 
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Porcelaine  tendre  française  du  xvill*  siè- 
cle.— Un  vase  et  deux  assiettes  de  Sèvres. 
Un  vase,  un  compotier  et  deux  assiettes  de 
Vincennes.  Une  tasse  trembleuse  et  sou- 
coupe. Un  pot  à poudre  couvert.  Un  ravier. 
Une  boîte  à épices,  couverte.  Trois  salières. 
Un  pot  à pommade.  Une  tasse  à déguster. 
Deux  bougeoirs.  Un  moutardier.  Un  pot  à 
crème  couvert.  Deux  pots  pourris.  Une  petite 
boîte  ronde  et  un  groupe  de  deux  person- 
nages à sujet  mythologique,  de  Saint-Cloud. 
Une  théière.  Une  bonbonnière.  Deux  cou- 
teaux et  une  assiette  de  Chantilly.  Deux 
pots  couverts  et  une  tasse  de  Mennecy. 

Porcelaine  tendre  étrangère  du  XVIIIe  siè- 
cle. — Un  pot  à lait  et  une  assiette  deTour- 
nay.  Une  assiette  de  La  Haye. 

Porcelaine  dure  française  du  XVIIIe  siè- 
cle. — Un  Bourdaloue,  d’Orléans. 

Porcelaine  dure  étrangère  du  XVIIIe  siè- 
cle. — Une  théière.  Une  chocolatière  et  une 
coupe  en  terre  vernissée  de  la  fabrication  de 
Bôttger  (Saxe).  Un  buste  d'homme  à tête 
laurée.  Une  statuette  figurant  un  mezzetin 
et  une  assiette  de  Saxe.  Une  pendule.  Une 
tasse  et  sa  soucoupe  de  Berlin.  Une  assiette 
de  Ludwigsburg.  Un  petit  pot  à crème  cou- 


vert, de  Furstenberg.  Une  petite  théière,  de 
Vienne.  Deux  porte-bouquets.  Une  salière 
bout  de  table  en  porcelaine  allemande  (le 
socle  de  la  salière  est  italien).  Un  person- 
nage en  costume  turc.  Une  tasse  et  sa  sou- 
coupe. Une  théière  et  une  cuiller  à sucre  en 
porcelaine  allemande. 

Faïence  française  du  XVIIe  siècle.  — Une 
cruche  à biberon  de  Nevers  et  deux  sphinx  à 
tête  de  femme  de  Rouen. 

Grès  allemand  du  XVIe  siècle.  — Deux 
pots  et  deux  vases  de  Raeren.  Un  pot  de 
Bavreuth. 

J 

Porcelaine  de  la  Chine.  — Cinq  vases. 
Trois  bols.  Une  petite  tasse  tripode.  Une 
petite  coupe.  Une  statuette  de  personnage 
revêtu  d’une  robe  à décor  de  dragons  et  de 
rosaces.  Une  statuette  figurant  un  person- 
nage légendaire  (Confucius).  Un  groupe  figu- 
rant le  Bouddha  tenté  par  le  mauvais  esprit. 
Un  petit  personnage  à longue  barbe  accoudé 
sur  une  urne  et  assis  sur  un  rocher.  Un  per- 
sonnage grotesque  habillé  d’une  robe  verte, 
appuyé  contre  un  vase  jaune  formant  porte- 
bouquet.  Une  statuette  de  Koua-nin,  assise, 
tenant  sur  ses  genoux  le  Bouddha.  Une  sta- 
tuette de  femme,  accoudée  sur  un  rocher  et 
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tenant  une  fleur.  Un  socle  rectangulaire  à 
quatre  pieds,  figurant  des  têtes  de  monstres. 

Bronzes  de  la  Chine  et  du  Japon.  — Huit 
vases.  Une  coupe  à sacrifice.  Un  brûle-par- 
fum. Une  petite  théière  de  la  Chine  et  une 
grande  théière  du  Japon. 

Émaux  de  la  Chine. — Un  petit  bol  en 
argent,  émaillé  en  bleu  de  fouang-hoangs 
et  de  dragons.  Deux  têtes  de  dragon  impérial 
en  cuivre  rouge  repoussé,  émaillé  en  bleu  de 
différents  tons  et  rehautsd’or.  (Proviendraient 
du  Palais  d'été.) 

I.aqucs  du  Japon.  — Cinq  boîtes  diverses, 
en  laque  de  différentes  couleurs.  Un  jeu  de 
quatre  boîtes  entourant  une  boîte  centrale, 
placées  sur  un  plateau  circulaire  à quatre 
pieds.  Neuf  Inro  en  laque  de  différentes  cou- 
leurs et  un  autre  Inro  en  shibuitshi. 

Étoffes.  — Un  panneau  en  tissu  de  soie 
de  la  Chine,  dit  point  des  Gobelins.  Deux 
bandeaux  de  satin  noir,  bleu  et  vert,  un 
fragment  de  bandeau  en  satin  jaune  et  un 
morceau  de  satin  vert;  broderies  de  la  Chine. 
Un  devant  de  robe  japonaise  en  satin  gros 
bleu,  décoré  de  grues  disposées  en  armoiries. 

Une  ceinture  polonaise  en  soie  abricot, 
lamée  en  argent  d’un  décor  de  fleurettes, 
xvme  siècle.  Un  manteau  d’enfant  en  soie 
rouge,  décoré  d’un  motif  de  fleurettes  jaunes 
disposées  symétriquement  et  bordé  d’un 
galon  en  métal,  xve  siècle.  Un  napperon  de 


toile  portant  en  bordure  et  à ses  extrémités 
un  motif  à fil  tirés  figurant  un  rinceau  dont 
le  fond  est  rebrodé  en  damiers  jaunes  et 
bleus,  Italie,  xvie  siècle.  Un  bandeau  en 
toile  brodée  en  soie  rouge  d’un  motif  de 
losanges  disposés  en  étoile  et  encadrant  un 
autre  motif  en  forme  de  croix  ornemanisée, 
Chypre,  xvi®  siècle.  Une  passementerie  d’un 
bas  de  robe  relevée  de  frivolités  en  soies  de 
couleurs,  xvue  siècle.  Un  fragment  de  gui- 
pure de  Venise,  xvne  siècle.  Une  collection 
de  guipures,  de  galons  et  de  franges,  Europe 
et  Extrême-Orient. 

Bijoux  du  xviuc  siècle.  — Grand  bijou 
normand  composé  de  cinq  pièces.  Une  parure 
composée:  t°  d’un  double  nœud  auquel  est 
suspendue  une  croix;  2°  une  paire  de  bou- 
cles d’oreilles  à pendeloque  retenue  par  un 
nœud.  Un  double-nœud,  deux  pendants  de 
cou,  trois  broches,  une  paire  de  boucles,  un 
médaillon  et  cinq  paires  de  boucles  d’oreilles. 

Une  Histoire  de  la  céramique,  par 
A.  Jacquemart  et  E.  Le  Blant,  Paris,  Tech- 
ner,  1862.  Reliure  en  maroquin  bleu  ardoise 
encadrant  un  dos  et  des  plaques  en  porce- 
laine blanche  décorée  en  bleu  d’ornements 
dans  le  goût  de  Bérain.  Au  milieu  d’un  des 
motifs,  un  médaillon  porte  le  chiffre  P.  C. 

Un  portrait  de  M.  P.  Gasnault,  peint  sur 
bois  par  Paul  Mathey.  Cadre  d’ébène. 


L' Administrateur-Gérant  : Victor  Champifr. 


Bordeaux.  — Itnpr.  G.  Gounouilhou.  — G.  Chapjn,  directeur.  — Rue  Guiraude,  11. 
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Atelier  de  M.  Hermann  Goet<j,  directeur  de  l’École  et  du  Musce  des  Arts  décoratifs  de  Carlsruhe. 


LES 

INDUSTRIES  D'ART  EN  ALLEMAGNE 


LE  GRAND-DUCHÉ  DE  BADE 


L'Ecole  et  le  Musée  des  A rts  décoratifs  de  Carlsruhe.—  La  LandcsGcwerbellalle. 
Une  Ecole  de  broderie.  — Les  Industries  et  le  mouvement  artistique. 

'Allemagne  sera  représentée  à l’Exposition  universelle 
de  1900.  Nous  allons  connaître  les  progrès  accomplis 
pendant  ces  dernières  années,  et  dont  plusieurs  écrivains 
compétents  nous  ont  déjà  parlé,  en  mêlant  parfois  une  sorte 
d’avertissement  aux  informations  qu’ils  nous  apportaient.  Dès  à 
présent,  les  grandesjindustries  allemandes  se  préparent  à ce 
concours' exceptionnel.  Dans  chaque  région,  des  Comités  sont 
en  voie  de  formation;  les  Chambres  de  commerce  se  sont  mises 
à l’œuvre;  les  représentants  des  principales  Sociétés  d’art  décoratif  ont  été 
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convoqués  à Berlin.  Les  producteurs  de  tout  ordre,  chefs  de  maison,  fabricants, 
artistes,  se  demandent  quelle  sera  leur  participation  à cette  solennelle  réunion 
internationale  et  de  quelle  façon  ils  parviendront  à obtenir  la  consécration 
que  donne  Paris. 

Le  moment  semble  venu  d’examiner,  là  où  l’on  peut  le  saisir,  une  partie  du 
travail  qui  s’opère  dans  les  in- 
dustries de  l’Allemagne  et  d’ap- 
peler l’attention  sur  l’évolution 
qui  s’est  marquée  de  plus  en 
plus  pendant  une  période  toute 
récente.  11  est  nécessaire  de  dire 
quelssont  les  centresnouveaux, 
quels  sont  les  moyens  et  les 
ressources  dont  ils  disposent. 

Ln  se  plaçant  au  point  de  vue 
le  plus  nettement  impartial,  et 
en  n’oubliant  jamais  la  leçon 
qu’il  est  possible  d’énoncer 
dans  un  but  national  et  patrioti- 
que, nous  devons  nous  rendre 
compte  des  tendances  actuelles, 
du  goût  qui  se  propage,  du 
style  qui  se  répand,  et  nous 
préoccuper  des  concurrences 
présentes  et  futures.  Il  est  bon 
aussi  de  connaître  les  noms  des 
artistes  au  talent  personnel  qui 
se  font  jour,  aidés  depuis  peu 
par  un  mouvement  analogue  à 

celui  qui  s’est  produit  en  France 

. . , , , Grille  en  fer  forge'  de  la  galerie  d’entrée  du  Musée 

et  qui  a si  complètement  releve  , ....  , 

“ r _ des  Arts  décoratifs  de  Carlsruhe, 

le  niveau  de  nos  Arts  décoratifs,  exécutée  par  M.  Buiiler,  d’après  les  dessins  de  M.  Hermann  Goetz. 

Ce  n’est  pas  d’aujourd’hui 

que  les  lecteurs  de  cette  Revue  ont  été  renseignés  sur  l’état  des  industries 
artistiques  dans  les  pays  d’outre -Rhin.  On  leur  a signalé  bien  des  fois  la 
fondation  des  Écoles  spéciales,  des  Musées  dont  la  création  a une  portée 
pratique.  Nous  sommes  venu,  quant  à nous,  pour  la  seconde  fois,  en  Alle- 
magne, en  nous  proposant  de  nous  attacher  avant  tout  à des  études  historiques 
et  pour  ainsi  dire  idéales,  à travers  les  salles  toujours  si  vivantes  des  grands 
Musées.  Dès  les  premiers  pas  que  nous  avons  faits  dans  une  ville  qui  est  une 
capitale  et  une  résidence,  Carlsruhe,  et  qui  peut  s’enorgueillir  d’avoir  possédé, 
de  notre  temps,  une  remarquable  pléiade  de  peintres,  nous  avons  été  frappé  par 
l’activité  qui  se  montre  dans  certaines  branches  des  Arts  de  la  décoration.  Nous 
avons  entrevu  des  efforts  indépendants,  des  recherches  originales,  un  désir  de 
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créer  quelque  chose  ou  de  reconstituer  des  industries  naïves  et  primesautières. 
Une  organisation  toute  récente  s’est  offerte  à nos  yeux,  et  nous  en  avons  saisi 
l’importance,  au  point  de  vue  de  la  formation  intellectuelle,  des  encouragements 
à donner  à une  vocation  et  des  services  immédiats  à rendre  au  commerce. 


Projet  pour  un  Hôtel  de  Ville, 

par  le  professeur  Max  Laüger,  en  collaboration  avec  M.  Billing,  architecte. 


Nous  avons,  en  même  temps,  eu  l’occasion  de  noter,  ce  qui  était  pour  nous 
un  plaisir  sincère,  l’intérêt  profond  qui  s’attache,  dans  les  milieux  bien  informés, 
aux  dernières  œuvres  de  nos  Arts  contemporains.  Les  travaux  de  nos  céramistes, 
de  nos  verriers,  de  nos  émailleurs,  ne  passent  pas  inaperçus  en  Allemagne.  Il  n’est 
pas  de  Musée  de  grande  ville  qui  n’ait  acquis  des  pièces  de  nos  maîtres  décora- 
teurs. On  a suivi  presque  partout  les  tentatives  de  ces  ingénieux  novateurs,  de  ces 
artistes  habiles,  qui  se  sont  distingués  au  Salon  du  Champ-de-Mars  et  dans  les  der- 
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nières  expositions  des  Champs-Elysées.  En  parcourant  une  ville  industrielle  dont 
nous  avons  l’intention  de  parler  prochainement, mous  avons  remarqué,  non  seule- 
ment une  collection  de  médailles  de  M.  Roty,  mais  encore  toutes  les  plaquettes 
commémoratives  frappées  en  l’honneur  de  la  visite  de  l’Empereur  de  Russie  à Paris. 

La  renaissance  de  la  médaille  en  France  doit  préoccuper,  nous  le  compre- 
nons, à un  point  de  vue  officiel,  et  le  gouvernement  de  Berlin  et  les  cours 
princières,  qui  veulent  avoir  des  médailleurs  aussi  exercés  que  les  nôtres. 


Vases  du  professeur  Max  Laüger. 


Quelle  que  soit  la  direction  qui  sera  acceptée  en  définitive  par  la  haute 
industrie  allemande,  les  publications,  les  revues  d’art  se  succèdent;  les  modèles 
passent  de  main  en  main.  On  sent  de  tous  côtés  l’émulation  et  l’initiative;  on  se 
trouve  en  présence  d’un  monde  nouveau  qui  surgit  à peine;  on  reconnaît  des 
entraînements  faciles,  des  essais  hardis  et  qui  décèlent  quelque  incohérence. 
Mais  à travers  les  subtilités  et  les  hardiesses,  on  peut  observer  le  besoin 
d’échapper  aux  données  académiques  reçues  pendant  longtemps  de  Berlin.  La 
vieille  décentralisation  allemande  maintient,  sur  bien  des  points,  un  esprit  qui 
semble  parfaitement  visible.  Dans  la  région  que  nous  allons  explorer  plus 
spécialement,  en  nous  tenant  dans  le  voisinage  de  notre  ancienne  frontière, 
nous  aurons  lieu  de  constater  un  particularisme  local,  qui  doit  toujours  être  utile 
et  fécond  en  se  transportant  dans  un  domaine  où  il  peut  s’exprimer  librement. 
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I 

Le  caractère  industrieux  des  habitants  du  grand-duché  de  Bade  s’est  mani- 
festé de  bien  des  façons,  et  plus  d’un  de  nos  lecteurs  retrouvera  dans  ses 
souvenirs  certaines  fabrications  qui  sont  devenues  populaires.  Ce  sont  les  hor- 


Tableau  en  céramique  pour  un  maître-autel,  par  le  professeur  Max  I.aüger. 


loges  en  bois  sculpté,  ces  horloges  chantantes  et  parlantes,  qui  forment  la 
spécialité  la  plus  connue  de  quelques  villages  de  la  Forêt-Noire.  Les  campa- 
gnards du  Schwarzwald,  de  cette  contrée  où  l’on  dit  de  plein  cœur  : 

O Schwarzwald,  o Heimath,  wie  bist  du  so  schôn1! 
ces  campagnards  se  sont  appliqués  à d’autres  industries,  toutes  modestes.  La 


1.  «O  Forêt-Noire,  ô mon  pays,  comment  es-tu  si  belle! 
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vannerie,  la  tabletterie,  la  fabrication  de 
quelques  menus  objets  achetés  par  les 
étrangers  qui  passent  une  saison  à Bade, 
occupent  les  loisirs  de  ces  paisibles  fores- 
tiers, retenus  si  souvent  à la  maison  pen- 
dant les  dures  journées  d’hiver. 

L’horlogerie  savante  et  technique  a 
son  centre  industriel  à Furtwangen;  la 
bijouterie  a pris  un  essor  considérable  à 
Pforzheim.  Les  fabricants  établis  ou  repré 
sentés  à Carlsruhe,  ville  aristocratique  et 
mondaine,  doivent  répondre  aux  différents 
besoins  de  la  vie  privée,  aux  exigences 
de  l’habitation,  sous  une  forme  délicate  et 
choisie.  Carlsruhe  rappelle  quelque  peu 
Nancy  à un  Français  et  paraît  à un  Alle- 
mand comme  une  réduction  de  Munich. 
La  fondation  de  cette  gracieuse  et  paisible 
cité  remonte  à peine  au  xviii®  siècle,  et  le 
château  grand-ducal  est  bâti,  comme  tant 
d’autres  palais  d’Allemagne,  dans  le  style 
Louis  XV.  Depuis  quelques  années,  la  ville  a pris  une  croissance  extraordinaire; 
elle  est  traversée  par  une  grande  rue,  qui  est  une  artère  tout  à fait  vivante.  Des 
avenues  s’étendent,  dans  de  nouveaux  quartiers,  et  se  prolongent  jusqu’aux  bois 
qui  touchent  à la  banlieue.  De  luxueux  hôtels  particuliers,  des  édifices  publics 
s’y  succèdent;  on  sent  que  le  développement  de  Carlsruhe  a du  être  largement 
profitable  aux  industriels  dont  la  prospérité  dépendait  de  l’importance  de  ces 
constructions.  Quelques-uns  d’entre  eux  ont  coopéré  avec  les  architectes;  ils  ont 
compris  la  portée  de  leurs  plans;  l’ameublement  s’est  modifié  conformément  à 
une  autre  technique,  et  tout  en  demeurant  fidèles,  plus  d'une  fois,  à certaines 
influences  étrangères,  l’ornemaniste,  le  dessinateur  ont  cherché  à peupler  à leur 
façon  la  « chambre  et  la  maison  allemandes  ». 

Le  mouvement  artistique,  nous  devons  le  constater,  a toujours  été  favorisé 
par  une  protection  éclairée  venue  d’en  haut.  Le  grand-duc  et  la  grande-duchesse 
ont  pris  part  à de  nombreuses  fondations;  ils  ont  ouvert  les  collections  du  palais 
au  public,  et  fait  des  dons  appréciables  aux  établissements  spéciaux  et  aux 
Musées.  Dans  l’Allemagne  actuelle,  le  rôle  politique  d’un  prince  se  trouve 
limité;  on  doit  le  féliciter  s’il  se  tourne  avec  ardeur  vers  un  domaine  où  l'on  a 
besoin  de  son  intervention.  Nous  faisons  le  compte  des  grands  établissements 
de  Carlsruhe,  où  l’on  peut  étudier  et  admirer  les  œuvres  d’art  de  toutes  caté- 
gories; chacun  est  magnifiquement  doté  et  installé  dans  un  édifice  élégant  et 
grandiose.  La  place  n’a  été  mesurée  nulle  part,  et  si  des  nécessités  nouvelles 
viennent  à s’imposer,  le  budget  du  pays  peut  subvenir  aisément  et  sans  luttes 
aux  dépenses  considérées  comme  inévitables. 


Buste  polychrome 
en  partie  à reflets  métalliques. 

Socle  en  terre  cuite,  par  Ch.  Korniias, 
céramiste  de  l’École  des  Arts  et  Métiers 
de  Carlsruhe. 


LES  INDUSTRIES  D’ART  EN  ALLEMAGNE 


263 


Panneau  de  marqueterie  du  professeur  Max  I.vüger. 


La  Galerie  de  peinture,  la  Kunsthalle,  qui  renferme  des  œuvres  remarquables 
des  artistes  de  tous  les  temps,  depuis  les  maîtres  gothiques  de  la  vieille  Alle- 
magne jusqu’aux  paysagistes  contemporains,  occupe  un  beau  bâtiment  édifié 
en  1844,  et  dont  le  grand  escalier  laisse  apercevoir  une  intéressante  décoration 
murale  de  Moritz  von  Schwind.  L’École  des  Arts,  qui  a formé  bien  des  peintres 
de  talent,  dirigée  par  des  professeurs  d’une  haute  valeur,  est  placée  aussi  dans 
un  édifice  distinct,  où  les  ateliers  sont  groupés  avec  ordre,  où  tout  est  bien 
disposé  en  vue  des  études  préliminaires. 

Nous  ne  citerons  qu’en  passant  l’École  d’architecture  et  l’École  technique,  le 
Polytechnikum.  Nous  voulons  tout  d’abord  appeler  l’attention  sur  l’édifice  dési- 
gné sous  ce  nom  : Palais  des  Collections  réunies.  C’est  par  là  que  le  visiteur  doit 
aborder  l’étude  des  arts  nationaux,  des  industries  indigènes,  en  remontant  au 
passé,  en  touchant  par  moments  à l’ethnographie  locale,  en  observant  les  types 
et  les  aspects  populaires.  Ce  vaste  établissement  renferme  les  antiquités  badoises, 
les  produits  significatifs  de  quelques  cités  et  provinces  germaniques,  à côté 
d’objets  romains  ou  orientaux,  dont  nous  ne  contesterons  pas  la  valeur  lapidaire 
ou  historique.  Sans  doute,  il  ne  nous  appartient  pas  de  nous  arrêter  ici  à l’ar- 
chéologie, mais  on  rencontre  les  souvenirs  archaïques  au  commencement  de 
toute  étude  sur  les  Arts.  Ces  monuments  anciens,  ces  objets  exotiques  sont 
profondément  instructifs  pour  l’élève,  auquel  ils  offrent  des  éléments  de  compa- 
raison. Et,  quant  à nous,  nous  sommes  surpris  qu’on  ait  pu  rassembler  dans  le 
duché  de  Bade  un  aussi  grand  nombre  de  sculptures  antiques,  auxquelles  ont 
été  ajoutés  des  morceaux  et  des  débris  trouvés  pour  la  plupart  dans  la  région 
des  bords  du  Rhin. 

On  a transporté,  dans  le  vestibule  de  ce  Musée,  un  puits  avec  sa  margelle  et 
son  encadrement  en  pierre  rouge,  puits  de  style  féodal  et  assez  semblable  à 
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ceux  qu’on  rencontre  en  Lorraine,  où  ils  font  partie  de  l’architecture  de  la 
maison.  A l’intérieur,  nous  retrouvons  des  poêles  provenant  de  quelques  riches 
habitations  bourgeoises;  un  autre  servait  aux  moines  du  couvent  de  Waldshut. 
Nous  remarquons  des  cruches  à bière,  des  brocs,  des  carreaux,  des  faïences  de 
toutes  sortes,  dont  les  types  ne  sont  point  encore  devenus  hors  d’usage.  Voici 


Crvche  à bière,  ivoire  et  métal,  exécutée  pour  le  Grand-Duc  de  Bade, 
d'après  le  projet  de  M.  Hermann  Goetz, 
directeur  de  l’École  et  du  Musée  des  Arts  décoratifs  de  Carlsruhc. 

des  étains,  des  cuivres,  des  potences  pour  enseignes,  des  serrures  et  des  heur- 
toirs, des  ouvrages  de  ferronnerie;  voici  encore  des  vitraux  de  Suisse  et  de 
Souabe.  Parmi  ces  objets,  ou  tout  au  moins  parmi  les  motifs  qui  les  décorent,  on 
peut  encore  retrouver  bien  des  modèles.  A l’entrée  du  Musée,  des  personnages 
de  grandeur  naturelle  représentent  des  types  des  habitants  de  la  Forêt  Noire. 
1 rois  riches  paysannes,  en  habits  de  dimanche,  sont  réunies  dans  la  première 
vitrine;  dans  l’autre,  c’est  une  jeune  fille  qui  apporte  un  bouquet  à son 
grand-père.  Comme  dans  la  plupart  de  ces  reconstitutions  ethnographiques, 
tout  est  d’une  vérité  frappante.  On  voit  se  dérouler  sous  les  yeux  une  sorte  de 
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scène  intime;  hommes  et  femmes  revivent  pour  un  moment  dans  un  cadre  bien 
exact  et  d’une  spirituelle  et  réjouissante  réalité. 

Si  l’on  veut  compléter  la  vision  du  passé,  on  peut  encore  visiter  à Carlsruhe, 
dans  le  Château,  la  collection  privée  du  Grand-Duc.  Il  y a,  là  aussi,  des  raretés 


Vase  en  orfèvrerie,  exécuté  pour  le  Grand-Duc  de  Bade, 
d’après  le  projet  de  M.  Hermann  Goetz. 


et  des  curiosités  fort  nombreuses,  des  porcelaines,  des  meubles,  de  l’argenterie, 
des  bijoux.  Beaucoup  de  pièces  classées  dans  les  vitrines  ne  sont  que  des  souve- 
nirs, des  dons  de  familles  princières,  ou  des  hommages,  des  adresses  de  sociétés 
et  de  villes.  Mais  combien  de  morceaux  précieux  par  leur  forme!  Les  vases  à 
boire,  les  coupes  d'honneur,  les  services  de  table,  les  reliures  enrichies 
d’éinaux,  les  coffrets  de  mariage  offrent  des  détails  d’ornementation  qui  rainé* 
nent  la  pensée  vers  les  grandes  époques  du  goût. 

Dans  le  Château,  on  remarque  une  salle  du  trône,  de  style  Empire,  envoi 
de  Napoléon  Ier  à Stéphanie  de  Beauharnais,  devenue  duchesse  de  Bade.  On 
peut  aussi  relever,  en  revenant  à une  autre  période,  des  motifs  d’ornemen- 
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tation  murale,  des  ramifications  dorées  sur  fond  blanc,  qui  courent  sur  des 
panneaux  ou  se  mêlent  à des  bordures  de  glaces  et  qui  témoignent  d’une 
délicate  fantaisie.  Même  dans  leurs  développements  conventionnels,  on  y 
ressaisit  le  charme  et  l’élégance  française;  et  l’on  se  laisse  encore  bercer,  à 


Reliure  de  M.  Édouard  Sciioll. 

tort  ou  à raison,  par  les  guirlandes  de  fleurs,  par  les  végétations  folâtres, 
par  les  légers  méandres  et  les  perspectives  fuyantes  du  style  rococo. 

II 

Nous  allons,  droit  devant  nous,  à l’établissement  qui  a été  bâti  à Carlsruhe 
pour  la  plus  grande  gloire  de  l'art  décoratif  contemporain.  C'est  à une  extré- 
mité de  la  ville  qu’il  s’élève,  près  des  premiers  taillis  du  bois  de  la  Hart.  Dans 
une  rue  bordée  de  verdure,  la  Westendstrasse,  on  aperçoit  un  édifice  en  retrait, 
terminé  seulement  depuis  1892.  Le  bâtiment  frappe  gaîment  les  yeux;  sa  situa- 
tion est  toute  privilégiée,  et  une  sorte  de  rajeunissement  semble  en  rejaillir  sur 
les  études  sévères  et  les  travaux  sérieux  des  élèves. 

L'Ecole  et  le  Musée  des  Arts  décoratifs  sont  réunis  dans  le  même  édifice;  le 
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Musée  est  installé  dans  la  partie  centrale;  ses  collections  occupent  un  vaste  hall 
bien  éclairé  et  des  galeries  au  premier  et  au  deuxième  étage.  Les  ateliers  sont 
disposés  dans  des  pièces  du  rez-de-chaussée;  les  bureaux,  les  salles  réservées  se 
trouvent  en  haut,  au  bout  des  galeries.  L’architecte  a bien  pris  ses  dispositions 
générales;  il  a distribué  habilement  chaque  local;  on  s’est  aperçu,  malgré  tout, 


Reliure  de  M.  Édouard  Scholl,  Durlach  (Grand-Duché  de  Bade). 


pendant  ces  dernières  années,  que  la  place  n’avait  pas  été  assez  largement 
ménagée.  Les  collections  du  Musée  s’augmentaient,  les  ateliers  n’étaient  pas 
assez  spacieux.  On  a décidé  de  séparer  complètement  l’École  du  Musée,  de 
donner  à l’enseignement  une  autre  demeure.  Les  Chambres  ont  voté  la  somme 
importante  qui  était  réclamée  pour  cet  objet,  et  les  travaux  ne  vont  pas  tarder 
à commencer. 

Dès  le  premier  coup  d’œil  jeté  sur  l’intérieur,  on  sent  le  goût  de  l’arran- 
gement; l’ensemble  est  harmonieux,  et  l’édifice,  bien  qu’affectant  un  certain 
luxe,  ne  présente  rien  d’exagéré.  Les  galeries  du  grand  hall  sont  soutenues  par 
une  colonnade;  on  aperçoit,  après  avoir  dépassé  le  vestibule,  une  grille  de  fer 
monumentale  se  composant,  dans  la  partie  centrale,  de  trois  grandes  portes  à 
deux  vantaux,  et  ensuite  de  deux  panneaux  de  ferronnerie  qui  relient  les 
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colonnes.  Cette  grille,  d’un  travail  compliqué,  est  conçue  dans  le  goût  du 
xvme  siècle;  elle  est  fleuronnante  et  chargée  de  détails;  elle  est  semée  de 
volutes  et  de  rinceaux;  au  centre,  un  pendentif  portant,  comme  une  inscription, 
le  mot  Salve.  Derrière  les  lourds  enroulements  du  fer,  un  mince  réseau  forme 
un  treillis  plus  léger  et  plus  délicat,  comme  une  véritable  doublure  transpa- 
rente et  qu’on  n’aperçoit  pas  tout  d’abord.  On  remarque,  dans  cette  œuvre 
imposante,  l’abondance  et  les  répétitions  des  motifs,  l’exhaussement  des  propor- 
tions qui  sont  une  des  particularités  de  l’art  allemand  d’aujourd’hui.  Nous 
n’adopterions  peut-être  pas,  en  France,  les  mêmes  dimensions  à propos  d’une 
porte  de  musée;  nous  craindrions  que  la  donnée  ne  fût  pas  conforme  à notre 
tradition  qui  comporte,  avant  tout,  l’élégance,  même  dans  les  œuvres  robustes 
de  la  ferronnerie.  Nous  sommes  ici  en  présence  d’une  question  générale,  à 
laquelle  nous  aurons  occasion  de  revenir.  Cette  porte  a été  dessinée  par  M.  Her- 
mann Goetz,  directeur  de  l’École,  et  exécutée,  d’après  ses  projets,  par  M.  Bühler, 
serrurier  à Offenbourg.  C’est  un  ouvrage  qui  fait  honneur  à celui  qui  l’a  conçu 
et  aussi  à celui  qui  l’a  fait  sortir  de  ses  ateliers.  Après  en  avoir  remarqué  l’orne- 
mentation exubérante  et  puissante,  nous  n’en  saurions  trop  louer  la  fermeté  et 
la  résistance,  le  rendu  des  détails,  la  solidité  des  attaches.  Nous  ajouterons  que 
cette  œuvre  a été  jugée  assez  importante  pour  être  envoyée  à l’Exposition  de 
Chicago.  La  reproduction  que  nous  en  donnons,  nous  la  présente,  telle  qu’elle 
était  édifiée  dans  la  section  spéciale  réservée  au  Grand-Duché  de  Bade. 

(A  suivre.)  Antony  VALABRÈGUE. 


Vases  de  M.  Max  Laüger. 
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n inaugure  enfin,  en  ce  mois  d’octobre,  le  musée  légué 
à la  ville  de  Paris  par  M.  Cernuschi  et  comprenant, 
comme  on  sait,  la  collection  admirable,  unique  au 
monde,  de  bronzes  chinois  et  japonais  que  le  généreux 
amateur  avait  réunie  dans  son  hôtel  de  l’avenue  Velas- 
quez. Nous  avons  dit  précédemment,  à l’époque  de  la 
mort  de  M.  Cernuschi,  il  y a trois  ans,  dans  quelles 
conditions  fut  donné  ce  merveilleux  musée  et  de  quelles 
richesses  inappréciables  il  est  composé.  Aux  termes  du 
testament,  la  ville  de  Paris  avait  le  choix  : ou  bien  de  se 
charger  elle- même  de  son  entretien,  ou  bien  de  céder  les  collections  au  Louvre  et  de 
disposer  de  l’hôtel  à son  gré.  Le  Conseil  municipal  a eu  le  bon  esprit  de  garder  dans 
son  intégralité  le  musée  Cernuschi.  Il  a pensé  avec  raison  que  ce  serait  à la  fois  mieux 
honorer  la  mémoire  du  testateur,  plus  fidèlement  interpréter  ses  intentions,  et  créer 
une  attraction  de  plus  dans  la  Capitale  en  laissant  concentrés  les  chefs-d’œuvre 
de  l’art  du  bronze  oriental  dans  un  édifice  qui  avait  été  spécialement  aménagé  pour 
les  recevoir. 

En  effet,  lorsqu’en  1874,  M.  Cernuschi  avait  demandé  à l’éminent  architecte 
du  Crédit  Lyonnais,  M.  Bouwens  vanjder  Boyen,  les  plans  de  l'hôtel  qu’il  projetait, 
il  ne  lui  avait  pas  caché  ses  intentions:  il  voulait  que  l'hôtel,  habitable  pour  lui  sa 
vie  durant,  fut  avant  tout  disposé  pour  devenir  un  musée.  Les  appartements  privés 
furent  donc  conçus  en  conséquence,  c’est-à-dire  avec  simplicité  et  clarté,  sans 
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nulle  complication  de  luxe  ni  recherche 
excessive  de  confortable.  De  telle  sorte 
qu’il  a suffi  de  faire  de  très  légères 
modifications  pour  transformer  l’hotel  de 
l’avenue  Velasquez  en  un  musée  modèle. 
L’extérieur  de  l’édifice,  d’une  élégance 
sobre,  rappellera  sans  doute  que  là  fut 
la  demeure  d'un  particulier,  et  le  toit  à 
l’italienne  évoquera  l'origine  du  fonda- 
teur : à l’intérieur,  les  travailleurs  se 
trouveront  à souhait  pour  étudier  l’his- 
toire du  bronze  de  l’Extrême-Orient,  et 
pour  approfondir  dans  le  recueillement 
les  secrets  d’une  industrie  dont  ils  auront 
sous  les  yeux  les  plus  remarquables 
spécimens. 

Ce  serait  inutilement  répéter  ce  qui 
a été  déjà  dit  en  excellents  termes  aux 
lecteurs  de  cette  Rerue  que  de  raconter 
comment  M.  Cernuschi  fit  en  1871,  en 
compagnie  du  savant  M.  Duret,  son  voyage  en  Chine  et  au  Japon,  et  avec  quel 
bonheur  il  sut  acquérir  sa  collection  de  bronzes.  Assurément,  la  vie  de  ce  riche 
Mécène  n’avait  pas  été  celle  d’un  patient  et  tranquille  bibeloteur  : il  semblait  mal 
préparé  à la  tâche  de  savant  antiquaire.  Né  à Milan  en  1824,  il  ne  s’était  signalé 
jusqu’alors  que  par  l’ardeur  de  ses  opinions  républicaines.  Activement  mêlé  au 
mouvement  révolutionnaire  qui  avait  abouti,  en  1848,  à faire  proclamer  la  république 
romaine,  lieutenant  de  Garibaldi,  il  avait  été  condamné  à mort,  et  s’était  réfugié  en 
France  où  promptement  l’entourèrent  les  sympathies  de  tous  les  hommes  qui,  à la 
fin  de  l'Empire,  représentaient  le  parti  libéral  avancé.  L'ardeur  toujours  juvénile  de 
ses  convictions  le  poussa  même,  dit-on,  jusqu'à  se  laisser  impliquer  dans  les  affaires 
de  la  Commune  et  il  faillit  être  fusillé.  Ce  fut  au  lendemain  de  cette  crise  qu'il  se 
résolut  à partir  pour  l’Extrême-Orient,  emmenant  avec  lui  M.  Théodore  Duret, 
qui  devait  le  guider  si  heureusement  dans  les  acquisitions  qu’il  allait  faire. 

L’heure  était  particulièrement  favorable  pour  son  entreprise.  La  révolution 
japonaise  de  1868,  en  renversant  le  pouvoir  militaire  des  taïcouns,  principaux 
soutiens  du  bouddhisme  et  des  seigneurs  féodaux,  avait  amené  le  pillage  des  châteaux 
et  la  mise  en  vente  de  toutes  les  richesses  des  temples  et  des  riches  palais.  A peine 
nos  voyageurs  furent- ils  à Yeddo  qu’on  leur  apporta  par  centaines  des  objets  et  des 
statues  en  bronze  qu’on  leur  vendit  à bon  compte.  A Megouro,  ils  trouvèrent  l'idole 
colossale,  dernier  vestige  d’un  temple  incendié  au  xvin®  siècle,  qui  orne  aujourd'hui 
la  grande  salle  du  musée  Cernuschi,  et  dont  le  style  grandiose,  le  calme  auguste, 

la  majesté  témoignent  des  nobles  qualités  de  la  statuaire  japonaise.  Ce  Bouddha  n’a 

pas  moins  de  4n,28  de  hauteur;  c’est  un  diminutif  du  colosse  de  Nara  qui  a 

26  mètres  de  hauteur.  L’œuvre  est  de  la  plus  rare  beauté  par  « l’extraordinaire 


Façade  du  Musée  Cernuschi. 
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impression  de  silence  qui  émane,  comme  on  l'a  dit,  de  son  geste  immobile,  de  sa 
grave  expression». 

Parmi  les  bronzes  achetés  au  Japon  par  M.  Gernuschi,  beaucoup  sont  de 
provenance  chinoise  et  c’est  ce  qui  contribue  à faire  que  ce  musée  est  le  plus  riche, 
le  plus  précieux  qui  existe  en  ce  genre,  car  il  est  le  seul  qui  fournisse  une  histoire 
aussi  complète  des  arts  du  métal  dans  l’Extrême-Orient.  En  Chine,  les  arts  florissaicnt 
2,5oo  ans  au  moins  avant  l’ère  chrétienne.  L’art  du  bronze,  en  particulier,  s’atteste 
en  des  vases  liturgiques,  vases  de  sacrifices,  dont  les  formes,  déterminées  par  des 
règles  absolues,  ne  variaient  que  selon  qu’ils  étaient  destinés  à contenir  l'eau,  le 
vin,  le  grain  bouilli,  le  sang,  etc.  Par  exemple,  les  vases  qui  recevaient  le  sang 
des  victimes  devaient  avoir  la  forme  de  l’animal  sacrifié.  Il  y a au  musée  Gernuschi 
une  collection  très  complète  de  ces  vases  rituels.  Le  plus  ancien  remonte  au  xc  siècle 
avant  notre  ère  : c’est  un  grand  vase  à eau  orné  d'une  inscription  et  dont  la  large 
panse  est  marquée  en  creux  de  deux  empreintes  de  mains  où  s'appliquaient  les 
doigts  du  prêtre.  L’oxydation  lui  a donné  une  patine  étrange,  rugueuse  et  barbare1. 

Les  plus  anciens  spécimens  des  bronzes  chinois  du  musée  Gernuschi  se  trouvent 
enfermés  dans  une  vitrine  près  de  la  porte  de  droite.  Ce  sont  exclusivement  des  vases, 
car  les  Chinois  n’ont  jamais  donné  au  bronze,  comme  les  Japonais,  une  destination 
laïque,  et  n'en  ont  point  fait  le  bibelot  d’appartement,  la  statuette  d’étagère.  Le  mérite 
de  ces  vieux  bronzes  provient,  il  faut  le  dire,  bien  plus  de  la  beauté  de  la  matière 
que  de  leur  forme  peu  variée.  Il  en  est,  dans  la  collection,  d’une  patine  merveilleuse, 
dont  les  Chinois  ont  d’ailleurs  perdu  depuis  longtemps  le  secret.  «A  partir  de  la 
dynastie  des  Ming,  dit  M.  Maurice  Demaison,  le  cuivre  jaune  prédomine  dans 
l’alliage;  la  patine  devient  maigre, 
rêche,  fragile.  On  ne  retrouve  plus 
ces  verts  gras  et  profonds  qui  fai- 
saient la  richesse  des  pièces  pri- 
mitives, ni  ces  rouges  admirables, 
obtenus,  disait-on,  en  plongeant 
dans  le  sang  des  victimes  le  métal 
en  fusion;  ou  si,  parfois,  l’artiste 
a tenté  de  les  reproduire,  c'est  à 
l'aide  de  procédés  empiriques  qui 
empâtent  le  modelé,  alourdissent 
les  contours;  le  moindre  contact 
écaille  cet  épiderme  artificiel.  C’est 
du  règne  des  Han  (206  ans  avant 
J.-C.)  que  datent  les  dernières 
belles  pièces  unissant  encore  à la 
pureté  des  formes  l’attrait  d’une 
merveilleuse  matière.  Le  grand 
bassin  qui  orne  l'ancien  cabinet  de 


Grand  escalier  du  Musée  Cernuschi. 


i.  Cf.  l’étude  de  M.  Maurice  Demaison  dans  la  Revue  de  l'Art  ancien  et  moderne,  t.  II,  p.  237. 
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travail  de  M.  Cernuschi  est  un  des  plus  remarquables  produits  de  la  fin  de  cette 
période  primitive.  » 

Viennent  ensuite  les  bronzes  créés  pour  le  culte  de  la  religion  bouddhique,  qui 
laissa  à l’imagination  des  artistes  pleine  liberté,  et  dans  lesquels  revivent  les  images 
des  dieux,  aux  attitudes  reposées  et  nobles,  aux  traits  réguliers  et  contemplatifs.  Tel 
est  Y Ascète  en  méditation  ; telle  est  la  pudique  statuette  de  la  Déesse  Kouan - Yin.  Les 
vases,  les  brûle-parfums,  les  bassins  d’une  ornementation  plus  riche,  remarquables 
par  la  pureté  et  la  souplesse  des  lignes  sont  nombreux  qui  prouvent  l'influence  aimable 
subie  alors  par  l'art  chinois.  Une  troisième  religion,  le  taoïsme,  ou  culte  de  la  Raison 
suprême,  acheva  ce  que  le  bouddhisme  avait  commencé:  l’art  du  bronze  donne  lieu 
à des  tours  de  force  d’exécution.  La  statuaire,  inspirée  par  un  réalisme  pittoresque, 
s'éloigne  peu  à peu  de  la  gravité  noble  de  l'époque  précédente,  pour  tomber  parfois 
jusqu'à  la  trivialité.  Voyez  dans  le  musée  Cernuschi  le  philosophe  Lao-Tse,  au 
front  énorme  et  dénudé,  le  dos  courbé  par  l’âge,  qui  chevauche  un  bufiîe.  Voyez  le 
Dieu  Bu-Taï  accroupi  sur  son  outre,  avec  son  expression  de  bestiale  sensualité.  11 
est  vrai  qu’au  point  de  vue  du  décor,  c’est  le  triomphe  de  la  délicatesse  dans  le  goût. 
Quelle  richesse  d'invention  dans  les  vases!  Quelle  étourdissante  fantaisie  dans  les 
miroirs  de  temples  décorés  d'entrelacs  ou  de  figures  et  supportés  par  des  animaux 
fantastiques! 

L’art  japonais,  venu  bien  après  l’art  chinois,  s’est  inspiré  de  celui-ci.  On  en  peut 
suivre  toute  l’histoire  dans  l'imposante  collection  rassemblée  par  M.  Cernuschi.  Voici, 
notamment,  les  chefs-d’œuvre  du  xvu®  siècle  qui  marque  l’apogée  de  l'industrie  du 
bronze  : la  série  des  beaux  vases  à patine  noire,  dont  le  galbe  rappelle  la  simplicité 
magnifique  des  vases  antiques;  voici  les  brûle-parfums  aux  armoiries  du  Togoukavo 
datés  de  1681,  le  Zenin  monté  sur  un  tigre,  d’un  caractère  si  puissant,  les  deux  philo- 
sophes Hanzan  et  Jittokou,  d’un  modèle  si  gras,  enfin,  toute  cette  série  d’animaux, 
coqs,  corbeaux,  chiens,  poissons  et  canards,  « qui  représente  une  forme  d’art  réaliste 
où  les  bronziers  japonais  ont  été  sans  rivaux1.» 

Nous  ne  pouvons,  on  le  comprendra,  donner  ici  des  descriptions,  même 
sommaires,  des  innombrables  pièces  du  musée  Cernuschi  : ce  serait,  encore  une 
fois,  vouloir  tenter  d’esquisser  l’histoire  de  cette  industrie  du  métal  si  glorieuse  au 
Japon  et  qui  mérite  d’être  profondément  étudiée,  car  il  ne  semble  pas  que  l’on  puisse 
jamais  dépasser  ni  peut-être  atteindre  le  degré  d'habileté  que  ce  peuple  a montré  dans 
ses  œuvres  de  bronze.  Nos  artistes  feront  bien  d'aller  désormais  de  temps  à autre 
prendre  des  leçons  dans  les  salles  libéralement  ouvertes  avenue  Velasquez.  Ils 
apprendront  à reconnaître  les  qualités  propres  à chacun  des  plus  illustres  fondeurs 
japonais,  les  Seïmin,  les  Keïsaï,  les  Seifou,  les  Tôoun,  les  Tokousai,  etc.  Ils  admi- 
reront les  tortues  de  Seïmin,  dont  le  commerce  a produit  tant  de  fâcheux  surmoulés 
qui  ne  donnent  pas  l'idée  de  la  prodigieuse  adresse  de  ce  maître;  ils  resteront  en  extase 
devant  les  dragons  de  Tôoun,  « le  créateur  du  bronze  mou,  » selon  l’expression 
fort  juste  de  Concourt,  et  dont  on  voit  là  un  brûle-parfum  de  forme  sphérique,  enlacé 
d'un  gigantesque  dragon  dressé  sur  ses  pattes,  le  corps  tout  vibrant  d'une  torsion 
superbe. 

Il  nous  reste  à émettre  un  vccu!  c'est  que  le  catalogue  du  musée  Cernuschi  ne  tarde 
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point  trop  à être  publié.  Ceci  est  indispensable.  Le  public  a besoin  d'être  guidé 
au  milieu  de  ces  chefs-d'œuvre.  En  attendant  le  catalogue  savant  que  quelque  érudit 
japonisant  va  entreprendre  certainement,  on  pourrait  publier  sans  délai  une  espèce  de 
petit  manuel  très  court  qui  suffirait  à fournir  aux  visiteurs  les  notions  nécessaires  dans 
l'art  de  l'Extrême-Orient,  sur  les  questions  d'alliages  des  métaux,  de  fonte,  de 
patine,  etc. 

J.  DEVARENNE*. 


1.  Cf.  M.  Maurice  Demaison,  dans  la  Revue  de  l'Art  ancien  et  moderne,  t.  II,  p.  264. 

2.  Les  illustrations  de  cet  article  ont  etc  exécutées  d'après  les  photographies  de  M.  Chevojon. 


Coupe  japonaise. 


r 


Fig.  i.  — Cheval  conduit  à la  main  et  marchant  à l’allure  du  pas. 

(Art  assyrien.) 
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LE  CHEVAL 

(2<ne  article)  1 

LES  ALLURES 

On  peut  poser  en  principe  que  tous  les  animaux  ne  se  prêtent  pas  indifféremment 
à n'importe  quel  emploi  décoratif.  Le  bon  sens,  la  logique  et  le  goût  déterminent 
les  conditions  dans  lesquelles  il  convient  de  les  utiliser  selon  l'objet  qu'il  s'agit  de 
décorer  ou  selon  l'usage  auquel  cet  objet  répond.  Par  exemple,  les  animaux  de  petite 
dimension,  les  insectes,  les  oiseaux  paraîtront  préférables  pour  les  genres  de  décors 
qui  s’adressent  à la  personne,  les  tissus,  les  tentures,  les  motifs  de  l'intérieur  d'un 
édifice.  A plus  forte  raison  les  parties  de  ces  animaux,  telles  que  les  élytres  de  l'insecte, 

i.  Voyez  la  Revue  des  Arts  décoratifs,  t.  XVIII,  p.  204, 
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Cu du  au.  Lun u n y C*. 


a Mil  huit  cent  quatorze,»  par  Meissonier. 

Fig.  2. — Le  cheval  monté  par  l’Empereur  est  à la  même  allure,  que  le  cheval  assyrien  (fïg.  1) 

et  au  même  temps  du  pas. 

Trois  pieds  sont  à terre:  Base  tripédale  antérieure  droite. 

les  plumes  ou  les  ailes  de  l’oiseau  auront  leur  place  marquée  principalement  dans  les 
bijoux  et  les  menues  parures  dont  les  petites  proportions  réclament  des  ornements 
minuscules  et  précieux. 

Le  cheval,  au  contraire,  — du  moins  quand  il  est  représenté  dans  sa  grandeur 
réelle,  — convient  surtout  à la  décoration  monumentale,  soit  qu'il  se  compose  avec 
le  paysage,  soit  qu’on  l'as  jcie  directement  à l’architecture.  Supporté  par  une  charpente 
osseuse  vivante,  tout  à la  fois  solide  et  flexible,  en  dehors  de  son  volume,  le  classant 
parmi  les  grands  animaux,  l’établissement  de  son  architecture  naturelle,  ses  plans,  ses 
/ régions,  son  modelé,  lui  donnent  une  beauté  large  et  puissante  et  une  désinvolture  des 

plus  élégantes.  Étroit  sur  sa  face,  comme  la  plupart  des  animaux  quadrupèdes,  il 
demande,  pour  être  apprécié,  à être  examiné  de  profil.  Il  est  donc,  par  conséquent  et 
naturellement,  bas-relief.  Aussi  se  prête-t-il  tout  aussi  bien  à des  appliques  qu'à 
l’isolement  sur  un  piédestal.  On  peut  même,  à cet  égard,  faire  tout  d abord  une 
remarque  importante  sur  laquelle  nous  reviendrons  plus  tard,  c’est  que,  disposé  sur  la 
toile  par  le  peintre  ou  sur  un  fond  par  le  sculpteur,  il  est  généralement  représenté 
à des  allures  plus  ou  moins  rapides,  tandis  que  l’allure  devient  lente  et  se  change 
presque  toujours  en  attitude  dès  qu’il  s’agit  d’un  monument  équestre. 

Chacun  de  ces  modes  d'interprétation  semble  avoir  donné  lieu,  dans  les  temps 
modernes,  à des  erreurs  ou  à des  incertitudes  qui  proviennent,  sans  nul  doute,  soit  d'un 
» manque  d’observation  directe  des  mouvements  propres  au  cheval,  soit  d’une  éducation 

trop  profondément  altérée  par  les  formules  conventionnelles.  Il  est  de  toute  nécessité 
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que  nos  artistes  modernes 
renoncent  aux  « à peu  près» 
qui  ne  sauraient  suffire  en 
pareille  matière,  et  qu'ils 
reprennent  les  traditions  des 
belles  époques  de  l’art,  tra- 
ditions trop  souvent  mécon- 
nues et  auxquelles  on  re- 
viendra par  de  sérieuses 
études  prises  sur  le  vif, 
fondées  sur  l'examen  attentif 
de  la  réalité  et  des  lois  natu- 
relles. N’est-il  pas  au  moins 
étrange  d’avoir  à constater 
que  les  inexactitudes  que 
l'on  découvre  trop  souvent, 
de  nos  jours,  dans  les  repré- 
sentationsdu  cheval  n'étaient 
point  commises  il  y a plu- 
sieurs milliers  d'années! 
Considérons,  en  effet,  cer- 
tains bas-reliefs  assyriens 
qui  ont  résisté  à l’action  du  temps,  et  nous  verrons  que  le  cheval  y est  figuré 
principalement  dans  ses  allures  lentes,  avec  la  plus  exacte  vérité.  Ordinairement, 
l’allure  est  exprimée  par  une  sorte  de  pas  allongé,  calme,  mesuré,  avec  lequel  l’animal 
s’avance,  les  pieds  s’élevant  peu  du  sol,  le  rasant,  pour  ainsi  dire.  Dans  ce  cas,  un 
pied  étant  au  soulever,  trois  pieds  sont  à terre,  constituant  une  base  dite  ce  tripédale». 
Cette  base  assure  la  stabilité;  l’œil  peut  la  saisir:  elle  a d'ailleurs  été  de  nos  jours 
révélée  par  la  photographie. 

Parmi  les  artistes  modernes,  il  n’est  guère  que  Meissonier  dont  les  œuvres 
témoignent  à un  égal  degré  d’un  pareil  respect  de  la  réalité.  Pour  justifier  celte 
appréciation,  nous  mettons  en  comparaison  (fig.  t,  2,  3)  : i°  un  cheval  assyrien 
conduit  à la  main;  20  le  Napoléon  de  Meissonier,  et  3°  une  photographie  instantanée, 
de  même  allure,  à titre  de  contrôle. 

Quelquefois,  au  contraire,  chez  les  Assyriens  le  pas  est  plus  rapide,  mais  il  est 
représenté  avec  tout  autant  de  justesse. 

La  figure  4 nous  fait  assister  à une  chasse  au  cheval  sauvage.  Dans  le  haut  de 
la  composition,  un  cheval,  criblé  de  flèches,  dans  le  décubitus  dorsal,  semble  à 
l’agonie.  A droite,  on  aperçoit  le  train  de  derrière  de  deux  animaux  fuyant  avec  la 
plus  grande  rapidité.  Je  n'insiste  pas  sur  le  sentiment  poignant  que  l’artiste  a su 
donner  à cette  composition,  véritable  drame  ayant  pour  victime  le  cheval  attaqué,  on 
peut  dire  vaincu,  par  deux  molosses  suspendus  à ses  flancs.  L'œil  hagard,  presque 
vitreux,  ouvert  démesurément,  les  oreilles  orientées  fiévreusement,  en  avant,  en 
arrière,  à tous  vents,  indiquent  expressément  l’effroyable  terreur  ressentie  par  l’animal. 


Fig.  3.  — Photographie  instantanée. 

L’animal  est  à la  même  allure  que  les  exemples  présentés  (fig.  i et  2). 
11  a pour  appui  une  base  tripédale  antérieure  gauche. 
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Fig.  4.  — Chasse  au  cheval  sauvage. 

(Art  assyrien.) 

Au  point  de  vue  qui  nous  occupe,  il  suffit  de  souligner,  dans  le  développement  de  cette 
scène,  la  représentation  du  pas  accéléré  effectué  par  le  cheval  poursuivi,  non  blessé,  et 
se  retournant,  inquiet,  sans  doute,  sur  le  sort  du  poulain  attaché  à ses  pas.  Tout  cela 
est  parfaitement  rendu. 

il  faut  reconnaître  que  sous  la  Renaissance  le  même  souci  du  rythme  et  du  vrai 
paraît  avoir  guidé  les  artistes.  La  statue  équestre  du  général  Gattamclata,  par  Dona- 
tello,  que  nous  reproduisons  (fig.  5),  et  la  non  moins  célèbre  statue  du  Coleone,  par 
Verrochio  (fig.  6)  en  constituent  d’admirables  preuves. 

Il  y a loin  de  cette  probité  scrupuleuse,  qu’elle  soit  raisonnée  ou  intuitive,  aux 
t incertitudes,  pour  ne  pas  employer  un  autre  mot,  de  certaines  œuvres  modernes  où  les 

membres  soulevés  en  diagonale,  tantôt  à gauche,  tantôt  à droite,  donnent  à l’animal 
des  appuis  conventionnels,  une  base  chancelante,  et  engendrent  un  parallélisme  dans 
les  lignes  des  membres,  que  la  nature  ne  présente  jamais,  tout  au  moins  à l’allure  du  pas. 

Au  surplus,  le  rythme  normal  est  soumis  à des  exigences  de  mécanique  animale 
auxquelles  personne  ne  peut  se  soustraire.  Le  jeu  des  membres  s’effectue  dans  des 
conditions  déterminées.  I!  en  est  de  même  pour  leur  établissement  sur  le  sol  lorsqu’ils 
sont  à l’appui.  Voilà  ce  qu’il  faut  bien  comprendre.  Vainement  on  dira  que  le  vrai 
n’est  pas  toujours  vraisemblable;  l’erreur  l’est  souvent  beaucoup  moins,  et,  d’ailleurs, 
la  sincérité  n’est-elle  pas  une  qualité  professionnelle,  et  de  toute  première  nécessité  en 
art?  Vainement  encore  on  cherchera  à invoquer  d’autres  excuses  pour  expliquer  des 
* mouvements  impossibles  que  l’on  fait  accomplir  à l’animal  : on  ne  justifie  pas 

l'im/o  ;sible.  11  est  vrai  que,  par  un  besoin  de  variété  et  en  obéissant  aux  plus  éléman- 
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Fig.  5.  — Monument  au  général  Gattamelata,  par  Donatello,  à Padoue. 


taires  notions  du  bon  sens,  les  artistes  composent  assez  bien  le  train  antérieur  dans 
lequel,  une  jambe  étant  fixée  au  sol,  l’autre  leur  semble  devoir  être  nécessairement 
dans  l’espace.  Il  en  est  de  même  pour  le  train  postérieur.  Mais  la  confusion  règne  dès 
qu'il  s’agit  d’établir  la  concordance  entre  l’allure  de  l'arrière  et  celle  de  l'avant.  En 
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1 > 


y 


effet,  on  semble  ignorer  que  la  progression  lente  est  réglée  à contre-temps,  le  train 
postérieur  étant,  toujours  dans  le  pas,  en  avance  d’un  temps  sur  le  train  antérieur. 

* Si  le  lecteur  veut  bien  nous  suivre,  nous  utiliserons  la  figure  7 pour  la  démonstra- 

tion de  ce  fait,  en  appliquant  les  théories  qu’elle  provoque  à une  statue  équestre 
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Fit;.  8.  — Étienne  Marcel,  statue  équestre  par  MM.  Idrac  et  Marqueste  (Hôtel  de  Ville  de  Paris). 


bien  connue  des  Parisiens,  l 'Etienne  Marcel  de  MM.  Idrac  et  Marqueste,  placée  sur 
le  côté  de  l'Hotel  de  Ville  qui  regarde  la  Seine,  et  décorant,  non  sans  éclat,  ce  monu- 
ment (fig.  8).  Il  va  de  soi  que  nous  mettons  hors  de  cause  l'incontestable  valeur 
artistique  de  cette  œuvre,  que  nous  sommes  heureux  de  reproduire  ici,  et  que  ce  n'est 
nullement  dans  un  esprit  de  critique  puérile  que  nous  la  choisissons  pour  les  besoins 
de  notre  démonstration.  Mais  il  n’en  est  pas  moins  certain  que  les  qualités  de  ce 
superbe  morceau  de  sculpture  ne  seraient  en  rien  diminuées  si  le  cheval  qui  en  fait 
partie  se  tenait  plus  rationnellement  sur  ses  jambes  et  si  le  jeu  des  membres  était 
irréprochable.  Or,  ce  n’est  pas  le  cas,  et  on  va  facilement  s'en  convaincre. 

Sans  aucun  doute,  l'artiste  a voulu  représenter  l'animal  au  pas.  Tout  paraît 
l'indiquer  : la  majesté  tranquille  donnée  à l’ensemble  du  groupe,  la  rectitude  du 
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Fig.  9.  — Modification  proposée 
en  acceptant  le  train  anle'rieur  compose  par  l'artiste. 


cavalier,  les  plis  du  manteau  obéissant  à 
la  pesanteur,  la  queue,  la  crinière  qu’au- 
cun souffle  n’agite.  Mais,  en  dépit  de  cette 
apparence,  il  n’est  pas  douteux  également 
que  les  membres  sont  au  trot.  11  y a 
désaccord  évident  entre  tous  les  détails  de 
l’œuvre  et  l’allure  du  cheval.  De  là,  un 
manque  d’harmonie  qui  éveille  chez  le 
spectateur  un  indéfinissable  sentiment  de 
gêne.  Or,  ce  sentiment  cesse  aussitôt  si 
l’on  rétablit  la  concordance,  comme  nous 
avons  pris  la  liberté  de  le  faire  dans  les 
dessins  qui  accompagnent  ces  lignes  (fig.  9 
et  10),  c'est-à-dire  si  l'on  donne  au  cheval 
la  véritable  allure  qu'il  devrait  avoir.  Nos 
dessins  modifient  tour  à tour  le  train 
antérieur  et  le  train  postérieur  du  groupe 
original.  En  acceptant  le  parti  adopté  par 
le  sculpteur  pour  le  train  antérieur,  nous 

montrons*  ce  qu'aurait  dû  être  du  même  coup  le  train  postérieur  (fig.  9).  Que  si,  au 
contraire,  on  adopte  le  mouvement  indiqué  par  le  sculpteur  pour  le  train  postérieur, 
alors  le  train  antérieur  doit  être  changé  comme  nous  l’indiquons  pour  rester  conforme 
à la  vérité  (fig.  10). 

Est-ce  à dire  que  les  artistes  se  trouvent  rigoureusement  limités  dans  le  choix  des 

mouvements  qu’ils  peuvent  donner  au  che- 
val et  qu’il  leur  est  interdit  de  chercher 
à varier  son  allure?  Nullement.  Notre 
exemple  tend  simplement  à prouver  que 
la  liberté  de  l’artiste  ne  peut  aller  jusqu’à 
enfreindre  les  lois  de  nature.  La  marche 
du  cheval,  à cause  du  jeu  simultané  des 
quatre  jambes,  offre  la  difficulté  d'un 
problème  de  statique  dont  il  est  nécessaire 
de  se  rendre  nettement  compte  pour 
n'être  pas  exposé  à commettre  des  contre- 
sens inacceptables  dans  la  figuration  de 
cet  animal.  Nous  allons  poser  sommaire- 
ment les  termes  de  ce  problème  pour 
arriver  à sa  facile  solution,  en  emprun- 
tant le  secours  des  gravures  afin  de  rendre 
plus  claire  notre  courte  démonstration. 
Dans  l’accomplissement  d'un  pas,  le  che- 
..  ,.r  ..  . * val changequatre foisd'appuis, ou  «bases», 

Fig.  10.  — Modification  proposée  o T rr  1 

en  acceptant  le  train  postérieur  composé  par  l’artiste.  décomposés  de  la  façon  que  montre  la  fig.  1 1 . 


\ 
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Diagonale  gauche.  Latérale  droite.  Diagonale  droite.  Latérale  gauche. 

Fig.  11.  — Appuis  ou  bases  bipédales. 


L’appui,  pour  chaque  membre,  peut  se  diviser  également  en  commencement , milieu, 
fin  de  l’appuL(fig.  12  et  i3,  A,  B,  C). 

Il  en  est  de  même  du  soulever  (fig.  12  et  i3,  D,  E,  F). 

Par  conséquent,  en  y joignant  les  quatre  périodes  d’échange  d’appui,  dites  bases 
tripédalcs  (fig.  14),  interposées  entre  les  quatre  appuis  cités  (fig.  10),  chacun  des  mem- 


A,  B,  C,  commencement,  milieu  et  lin  de  l'appui. 
D,  E,  F,  commencement,  milieu  et  tin  du  soulever. 


bres,  et  le  cheval  avec  eux,  peut  donc  se  présenter  sous  huit  aspects  différents.  Entre 
temps,  on  compte  des  degrés  intermédiaires,  évidemment  favorables  à l’interprétation 
des  nuances. 


Fig.  1 3.  — Membres  postérieurs. 

A,  B,  C,  commencement,  milieu  et  fin  de  l'appui. 
D,  E,  F,  commencement,  milieu  et  fin  du  soulever. 
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Postérieure  droite.  Antérieure  droite.  Postérieure  gauche.  Antérieure  gauche. 

Fig.  14.  — Appuis  ou  bases  tripédales. 


Mais  revenons  à la  figure  7 qui  nous  permettra  de  dire  un  mot  de  l’allure  du  pas. 
Pour  décomposer  plus  aisément  le  phénomène,  on  a imaginé  le  cheval  constitué  par 
deux  marcheurs  que  nous  avons  représentés  fictivement  par  deux  hommes  se  suivant, 


Fig.  i3.  — Chevaux  marchant  à l’amble. 

(Art  assyrien.) 

l’un  derrière  l'autre.  Nous  avons  ainsi  le  marcheur  d’avant  — avant-main,  train  ou 
bipède  antérieur  — et  le  marcheur  d’arrière  — arrière-main,  train  ou  bipède  postérieur. 

En  haut  et  à gauche,  les  deux  marcheurs  (A)  s’avancent  au  pas  et  en  mesure. 

Au-dessous,  le  cheval  (A  bis ) marche  à la  même  allure,  les  membres  du  côté 
gauche  s’avançant  simultanément,  tandis  que  les  membres  du  côté  droit  sont  tous  deux 
dirigés  en  arrière.  Nous  obtenons  ainsi  une  allure  naturelle  : l’amble  marché  par  le 
cheval  et  que  les  Assyriens  ont  reproduit  avec  fidélité  (fig.  1 5). 

L’amble  est  également  marché  par  d’autres  animaux,  notamment  par  le  droma- 
daire (fig.  16). 

Au  milieu  de  la  figure  7,  les  deux  marcheurs  (B)  se  suivent  encore,  au  pas,  avec  la 
même  lenteur,  mais  à contre-temps. 

Le  rythme  simultané  est  rompu  par  l’anticipation  plus  ou  moins  accentuée  du 
marcheur  d'arrière.  En  effet,  alors  que  la  jambe  gauche  du  marcheur  d’avant  est  au 
commencement  de  l’appui,  la  jambe  gauche  du  marcheur  d’arrière  est  déjà  au  milieu, 
puisqu’elle  est  perpendiculaire.  La  physionomie  du  pas  diffère  donc  essentiellement  de 
ce  que  l’amble  nous  donnait. 


ra 


Fig.  7 — Schéma  de  l'amble,  du  pas,  du  trot,  par  G.  Debrie. 
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Si  nous  examinons  le  cheval  (B  bis),  il  nous 
sera  facile  de  reconnaître  que  là  aussi  le  rythme 
simultané  propre  à l’amble  n’existe  plus.  Nous 
avons  maintenant  un  temps  du  pas  et  une  base 
latérale  gauche,  puisque  les  deux  membres  droits 
sont  au  soulever  et  les  deux  membres  gauches,  au 
contraire,  à l’appui.  C'est,  d'ailleurs,  la  disposition 
naturelle  interprétée  par  la  figure  10  (statue 
d’Étienne  Marcel),  et  que  nous  avions  proposée. 
Ainsi,  l'observation  directe  conduit  à une  variété 
dans  les  efi’ets  que  les  formules  empiriques  sont 
impuissantes  à créer. 

Ceci  dit,  pour  le  pas,  nous  n’ajouterons  qu'un 
mot  en  utilisant  les  deux  coureurs  (C)  placés  en 
arrière  de  nos  marcheurs  et  qui  aident  à la  compré- 
hension du  trot  figuré  par  le  cheval  (C  bis).  Rien 


Fig.  16. — Amble,  allure  rapide 
propre  au  dromadaire. 


Fig.  17.  — Le  Cheval  de  la  Mort,  par  Albert  Durir. 


n’est  plus  simple.  Ici  la 
progression  s’opère  fran- 
chement en  diagonale. 
L’œil  le  moins  exercé  en 
décompose  les  phases. 
Voilà  pourquoi,  sans  doute, 
mais  par  une  fausse  ana- 
logie et  une  erreur  de  fait, 
le  mécanisme  des  allures 
est  la  plupart  du  temps 
généralisé,  et  pourquoi  aussi 
le  rythme  du  trot  est  in- 
dûment substitué  dans  la 
plupart  des  cas  au  rythme 
du  pas.  Nous  pourrions 
citer  ici  beaucoup  d’œuvres 
équestres  où  cette  substi- 
tution est  flagrante.  Nous 
nous  bornerons  à mention- 
ner, parmi  les  plus  con- 
nues, la  statue  en  bronze 
de  Marc-Aitrèle,  à Rome; 
le  Cosnie  de  Médicis,  de 
Jean  de  Bologne,  à Flo- 
rence; le  Cheval  de  la 
mort  (fig.  1 7),  d'Albert  Du- 
rer; le  portrait  équestre  de 
F rançois  Ier  par  Clouet,  etc. 
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Fig.  18.  — Cheval  lancé  au  galop,  les  pieds  de  derrière  fixés  au  sol. 

(Art  assyrien.) 


Il  y a pourtant  mieux  à faire  qu’à  relever  les  imperîections,  et  nous  préférons  de 
beaucoup  initier  le  lecteur  à la  connaissance  du  mode  d’activité  des  phénomènes  na- 
turels et  le  persuader  que  là  est  le  plus  sur  moyen  de  mettre  en  valeur  les  propriétés 
décoratives  d’un  animal  dont  les  allures  multiplient  les  beautés  naturelles. 
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Fig.  19.  — Cheval  lancé  au  galop,  les  pieds  de  derrière  fixés  au  sol, 
non  en  plein,  comme  à la  fig.  18,  mais  sur  l’extrémité  seule,  sur  la  pince. 

(Art  égyptien.) 
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Sur  le  sol.  Sur  la  pince.  Dans  l’espace. 

(Art  assyrien.)  (Art  égyptien.)  (Temps  modernes.) 

— Évolution  artistique  du  train  de  derrière  dans  le  galop,  par  G.  Debrie. 


Après  l’amble,  le  pas,  le  trot,  il  y a le  galop,  allure  rapide  « interprétée  » à 
toutes  les  époques.  Égyptiens  et  Assyriens  nous  font  assister  à des  chasses  au  lion  où 
le  cheval,  soit  attelé,  soit  monté  par  un  cavalier,  paraît  lancé  à toute  vitesse...  les 
pieds  de  derrière  rivés  au  sol  (fig.  18). 

Sous  Louis  XIV,  Charles  Lebrun  et  Van  der  Meulen,  dans  leurs  tableaux  de 
bataille,  emploient  la  même  formule.  Ce  n’est  qu’au  xix®  siècle,  en  France  tout  au 
moins,  que  Carie  Vcrnet  et  Géricault  (scènes  de  chasse  et  galop  de  course),  abordant 
le  problème  de  front,  détachent  enfin  les  pieds  du  sol,  lancent  le  cheval  dans  l’espace 
et  reviennent  ainsi  à la  réalité.  Il  est  juste  d’ajouter  que  ces  artistes  ont  eu  des  précur- 
seurs, et  si  le  lecteur  veut  bien  examiner  la  figure  19,  il  pourra  se  convaincre  que  le 
sculpteur  égyptien  qui  représentait,  il  y a quelques  milliers  d’années,  le  cheval  tout  à la 
fois  cabré  et  lancé,  a placé  l'animal  sur  la  pointe  extrême  des  pieds  postérieurs  — sur  la 
pince,  — le  détachant  du  sol  autant  que  sa  hardiesse  d’observateur  le  lui  permettait  et 
se  montrait,  ainsi,  l’initiateur  d’un  progrès  que  les  modernes  ont  réalisé.  La  figure  20 
permet  d'apprécier  l’évolution  du  phénomène  artistique  que  nous  signalons. 

En  parlant  du  galop,  nous  venons  d’écrire  que  cette  allure  a été  interprétée  de  tout 
temps  par  les  artistes. 

En  effet,  « interprétée  » 
est  bien  le  mot  qui 
convient,  car  il  y a loin 
du  rendu  artistique- 
ment donné  du  galop, 
tel  que  l’ont  traduit 
les  peintres  et  sculp- 
teurs, à la  réalité  dont 
l’analyse,  si  méticu- 
leuse et  si  minutieu- 
sement précisé,  nous  Fig.  21.  — Photographies  instantanées  du  grand  galop,  par  M.  Mggbridge. 
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est  fournie  aujourd’hui  par  la  photographie  instantanée.  Nous  donnons  ici  la 
reproduction  des  principales  phases  d’un  mouvement  de  galop  (fîg.  21),  et  l’on  voit 
quel  enseignement  précieux  nous  apporte  un  pareil  document. 

Mais,  chose  curieuse  ! tandis  que  l'analyse  photographique  de  l’amble,  du  pas,  du 
trot,  a été  acceptée  docilement,  on  a vu  des  artistes,  déconcertés  par  ces  images 
implacablement  authentiques  qui  décomposent  le  galop,  refuser  de  se  soumettre  à leur 
scientiiique  démonstration.  L’habitude  est  depuis  si  longtemps  prise  et  si  profondément 
enracinée  de  montrer  le  cheval  «ventre  à terre»,  qu’il  semble  qu’on  ait  toutes  les 
peines  du  monde  à en  changer  pour  obéir  à la  vérité  vraie.  L’œil  est  tellement  accou- 
tumé au  galop  traditionnel  transmis  sous  sa  forme  populaire  et  naïve  par  les  antiques 
manèges  forains,  — où  l’on  voit  les  chevaux  de  bois  suspendus  dans  l’espace,  les 
quatre  jambes  disposées  en  arc  de  cercle,  — qu’il  paraît  malaisé  d'abandonner  le  faux 
pour  le  réel.  On  a donc  continué  à indiquer  un  galop  de  convention,  sans  se  demander 
si  la  période  de  suspension  était  précédée  ou  non  d’une  période  d’appui  et  d'impulsion. 

Il  convient  de  remarquer  cependant  que,  parmi  les  artistes  modernes,  M.  Morot, 
le  premier,  je  crois,  dans  une  charge  de  cuirassiers,  a osé  rompre  avec  ces  errements, 
et  s’inspirer  de  documents  photographiques.  D’autres  artistes  l’ont  suivi.  D’ailleurs,  le 
mécanisme  des  allures  présente  des  particularités  de  race  et  des  particularités  indivi- 
duelles. La  projection  des  membres  est  relative  à la  longueur  des  rayons,  à la  puis- 
sance musculaire  et  nerveuse  du  type  adopté.  Elle  est  soumise  à l’automatisme 
articulaire,  si  bien  exprimé  par  Fromentin.  Il  y a là  des  différences  de  degrés,  des 
aspects  fugitifs  perçus  par  la  photographie;  et  il  y a pour  l’œil  et  l’esprit  une 
éducation  nouvelle  à acquérir  qui  permettra  d’interpréter  librement  les  phénomènes 
naturels  dans  leurs  plus  délicates  manifestations,  et  d'ètre  décoratif  tout  en  restant  vrai. 

(A  suivre.) 

Gustave  DEBRIE. 


Fig.  a3.  — Cavalier  kabyle,  par  Fromentin. 
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CHRONIQUE  DU  MOIS 

NOTRE  NUMÉRO  SPÉCIAL 
CONSACRÉ  AUX  ÉCOLES  D'ART  DÉCORATIF 

LA  direction  de  la  Revue  des  Arts  décoratifs  avait,  dès  le  mois  de  juillet  dernier,  pris 
ses  dispositions  pour  consacrer  le  présent  numéro  d’octobre  à une  étude  complète  de 
toutes  les  écoles  d’art  décoratif  françaises  et  aux  travaux  d’élèves  exécutés  durant 
la  période  scolaire  de  1 897- 1 8<)8.  Son  but,  en  effet,  est  de  montrer,  par  d’abondantes 
reproductions  des  meilleures  compositions  produites  dans  chaque  établissement,  quels 
sont  les  résultats  qui  y sont  obtenus. 

A beaucoup  de  points  de  vue,  il  importe  que  le  public  soit  tenu  au  courant  des  efforts 
accomplis  par  l’État  et  les  municipalités,  pour  développer  chez  nous  l’enseignement  de 
l’art  appliqué.  Plus  on  montrera  d’intérêt  pour  ces  efforts,  plus  les  professeurs  et  les  élèves 
comprendront  que  les  sympathies,  les  encouragements,  les  curiosités  ou  même  les  criti- 
ques de  la  foule  doivent  être  pour  leur  zèle  un  énergique  stimulant. 

Il  y a deux  ou  trois  ans,  M Victor  Champier  avait  demandé,  ici  même,  que  chaque 
année  la  direction  des  beaux-arts  prît  l’initiative  d’organiser  à Paris,  pendant  les  vacances 
des  mois  d’août  et  septembre,  une  exposition  d’ensemble  des  travaux  d’élèves  de  nos 
écoles  d’art  décoratif.  Il  lui  fut  officieusement  répondu  que  la  direction  des  Beaux-Arts 
manquait  d’argent  et  qu’il  lui  était  impossible  de  trouver  sur  son  budget  de  quinze  millions 
les  quelques  centaines  de  francs  nécessaires  pour  une  telle  entreprise.  Evidemment  c’est 
qu’on  n'a  pas  compris,  à l’administration  de  la  rue  de  Valois,  quels  très  vifs  éléments  de 
comparaison  et  de  progrès  aurait  offerts  une  exposition  de  ce  genre.  En  Angleterre,  on 
en  a depuis  longtemps  admis  l’utilité.  De  même  en  Allemagne. 

Ne  pouvant  obtenir  cette  exposition  annuelle  des  travaux  de  nos  écoles  d’art  décoratif, 
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M.  Victor  Champier  a pensé  que  ce  serait  en  quelque  manière  y suppléer  que  de  publier 
désormais  dans  ce  recueil,  à l’époque  de  la  reprise  des  cours,  un  numéro  spécial  qui  serait 
illustré  avec  les  meilleures  compositions  des  lauréats  de  nos  principales  écoles  de  dessin 
de  Paris,  de  Limoges,  de  Reims,  d'Aubusson,  de  Roubaix,  de  Lyon,  de  Nice,  etc.  De 
cette  façon,  le  public  pourrait  suivre  d’année  en  année  les  résultats  de  l’enseignement; 
il  comprendrait  même  les  efforts  des  professeurs,  et  se  rendrait  compte  du  mérite  des 
élèves  qui  travaillent  sérieusement  et  dont  le  jeune  talent  s’annonce  avec  des  promesses 
d’avenir. 

Pour  l’envoi  des  photographies  et  dessins  destinés  à paraître  dans  ce  numéro  excep- 
tionnel, le  directeur  de  la  Revue  des  Arts  décoratifs  aurait  pu  s’adresser  de  prime  abord 
aux  administrations  des  écoles.  Il  a cru  mieux  faire  en  exposant  auparavant  son  projet  au 
directeur  des  Beaux-Arts,  pour  lui  en  laisser  le  mérite.  M.  Roujon  en  a,  il  est  vrai,  tout 
de  suite  compris  l’intérêt,  et  c’est  lui-même  qui  a bien  voulu  se  charger  d’expédier  à 
toutes  les  écoles  d’art  décoratif  une  lettre  demandant  pour  notre  Revue  les  documents 
en  question. 

Ces  documents  sont  arrivés  en  foule,  dès  le  mois  d’août  dernier,  à la  direction  des 
Beaux-Arts,  ce  qui  prouve  à quel  point  l’idée  de  M.  Victor  Champier  a été  trouvée  bonne 
par  tout  le  monde.  Nous  remercions  vivement  les  directeurs  de  nos  écoles  de  la  bonne 
grâce  avec  laquelle  ils  ont  répondu.  Malheureusement,  il  nous  est  impossible  de  tenir 
l’engagement  que  nous  avions  pris  auprès  d’eux,  de  faire  paraître  dans  notre  numéro 
d'octobre  notre  étude  sur  les  écoles.  La  direction  des  Beaux-Arts,  en  effet,  nous  a demandé 
d’ajourner  la  publication  des  documents  qui  ont  été  envoyés  pour  la  Revue  des  Arts 
décoratifs,  rue  de  Valois. 

Voilà  pourquoi  notre  numéro  d’octobre  paraît  sans  contenir  l’étude  annoncée  sur  les 
écoles  d’art  décoratif.  Nous  avions  le  devoir  d’en  donner  les  motifs.  Ce  n’est,  d’ailleurs, 
qu’une  question  d’ajournement. 

JUDEX. 
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EN  AVRIL,  MAI,  JUIN  ET  JUILLET  1898 


Soupière  il  panse  sphérique  sur  piédouche 
évasé,  couverte  jaune  marbré  de  brun. 
Faïence  dite  d’Avignon,  fin  du  xvme  siècle. 
--Soupière  oblongue  et  plateau.  Faïence 
fine  de  Creil.  Commencement  du  xixe  siècle. 
— Dons  de  M.  Alexis  Rouart. 

Assiette  à asperges.  Faïence  d’Emile  Gallé, 
à Nancy  (Meurthe-et-Moselle). — Petit  compo- 
tier en  porcelaine  de  Chine  demi  mince  de 
la  famille  verte,  fin  Khang-By  (1661-1723). 
(Provient  de  la  collection  Gasnault.)  — Tasse 
et  soucoupe  en  porcelaine  de  la  Chine,  dite 
de  la  Compagnie  des  Indes.  (Provient  de  la 
collection  Gasnault.)  Six  gardes  de  sabre 
diverses  en  fer.  Travail  ancien  du  Japon. — 
Dons  de  M.  Louis  Metman. 

Théière  en  terre  non  émaillée;  travail 
chinois.  — Plat  creux  circulaire  en  cuivre 
jaune  repoussé  et  gravé.  Dinanderie,  xvie  siè- 
cle.— Dons  de  M.  Raymond  Kœchlin. 

Petit  plateau  à bords  dentelés  affectant  la 
forme  d’une  marguerite  blanche  ouverte  dont 
l'extrémité  des  pétales  intérieures  est  teintée 
en  bleu  et  le  cœur  en  brun  et  sur  laquelle  se 
rabat  une  feuille  aux  couleurs  naturelles. 
Porcelaine  d’ Haviland,  à Limoges.  — Don 
de  M.  Pigalle. 

Soupière  de  forme  sphérique  surbaissée, 
montée  sur  trois  pieds  à cinq  griffes,  à deux 
anses  supérieures  formées  par  une  tête  d’ani- 
mal chimérique,  la  partie  supérieure  de  la 


gueule  ouverte,  la  partie  inférieure  s’abaissant 
en  palmette  pour  se  rattacher  au  corps  de  la 
soupière;  elle  est  décorée  en  relief  à la  base, 
d’une  frise  de  godrons  au-dessus  de  laquelle 
est  figuré  un  paysage  sur  terrasse  avec  plantes 
et  fleurs  au  milieu  duquel  se  trouvent  deux 
oiseaux  de  la  famille  des  échassiers;  sur  le 
couvercle,  décor  analogue;  sur  le  dôme,  une 
rosace  de  godrons  portant  un  bouton  en 
pyramide  composé  de  feuillages.  Porcelaine 
tendre  blanche  de  Saint-Cloud.  Commence- 
ment du  xvmesiècle.  — Don  de  M.  E.  Guérin. 

Cuirasse  orientale,  composée  de  quatre 
plaques  en  fer  damasquiné  d’or,  à décor  d’ara- 
besques et  d’inscriptions.  Deux  brassards  en 
fer  décoré  d’arabesques  et  d’inscriptions  en 
damasquiné  d’argent;  travail  oriental.  — 
Casque  en  forme  de  dôme  surmonté  d’une 
pointe  quadrangulaire,  il  est  muni  de  deux 
attaches  tubulaires  destinées  à recevoir  des 
aigrettes  et  porte  un  cache-nuque  à mailles. 
Fer  damasquiné  d’or  décoré  de  médaillons  et 
d’ornements -arabesques.  Travail  oriental. 
xvne  siècle.  — Vase  fuselé  en  verre  à trois 
couches:  blanc,  rose  et  rouge  portant  un  dé- 
cor gravé  et  découpé  à la  roue  en  relief,  de 
tiges  de  dyclitra  garnissant  toute  la  surface 
du  vase;  l’ouverture  est  ornée  d’un  filet  en 
dessous  duquel  se  trouvent  six  arceaux  gra- 
vés. Verrerie  de  Danm,  à Nancy  (Meurthe- 
et-Moselle).  — Dons  de  M.  Jules  Maciet. 
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ACQUISITIONS  FAITES  PAR  LE  MUSÉE  DES  ARTS  DÉCORATIFS 

EN  MAI,  JUIN  ET  JUILLET  1898 


Bol  en  poterie  flambée  de  la  Chine,  à cou- 
verte marbrée  en  gris  brun  et  noir  avec 
monture  en  vermeil  exécutée  par  M.  Guer- 
chet,  orfèvre,  à Paris. 

Vase  ovoïde  à décor  ajouré  à la  partie 
supérieure,  formé  par  trois  fleurs  de  tulipe. 
Porcelaine  de  la  manufacture  de  Rôrstrand 
(Suède). 

Vase  fuselé,  à couverte  jaune  brun  clair 
jaspé  de  couleurs  irrégulières  gris  bleuâtre. 
Porcelaine  flambée  de  M.  Lechatelier,  à 
Glatignv  (Seine-et-Oise). 

Grand  plat  rond  en  cuivre,  à décor  cloi- 
sonné de  trois  tiges  de  pavot  fleuries  concen- 
triques. Fabrique  de  M.  Heaton,  à Neuf- 
châtel  (Suisse). 

Vente  Scheker 

Trois  frises  composées  de  carreaux  de  revê- 
tement, dont  deux  en  faïence  de  Rhodes  et 
une  en  ancienne  faïence  de  la  Perse.  Un  plat 
creux  en  faïence  de  Damas  ou  de  Kutaia 
(ancienne  fabrication).  Un  plat  de  reliure  en 
cuir  brun  portant  un  décor  doré  en  relief, 
d’arbustes,  d’oiseaux  et  d’animaux  figurés  au 
naturel.  Travail  arabe. 

Frise  en  hauteur  à décor  d’entrelacs  et  mé- 
daillons renfermant  une  fleur  de  marguerite 
et  une  fleur  de  lis.  Bois  sculpté  peint  en  blanc, 
fin  du  xvne  siècle. 

Petit  plateau  carré  portant  dans  le  fond  un 


décor  pyrogravé  rehaussé  de  couleurs,  repré- 
sentant une  tête  de  femme  au  buste  nu,  les 
cheveux  et  l’épaule  gauche  recouverts  d’une 
écharpe,  et  entourée  d’anémones  rouges; 
sur  les  côtés,  un  réseau  de  fleurettes;  en 
dessous,  une  fleur  d’anémone  et  la  marque 
JO.  ►£<  JO.  98.  tracée  au  fer  rouge.  Bois 
pyrogravé.  — Douze  pages  de  missel  compre- 
nant : Frontispice  avec  titre  (Courtes  lec- 
tures tirées  du  Nouveau  Testament)  et  onze 
pages  de  texte  décorées  de  figures,  ornements, 
animaux  fantastiques  et  fleurs  dessinées  à 
l’encre  de  Chine  et  peintes  à l’aquarelle  avec 
rehauts  d’or,  dans  un  cadre  en  chêne  divisé 
en  douze  compartiments  et  limité  intérieure- 
ment par  une  moulure  dorée. — Œuvres  de 
MmeJonnart,  à Paris. 

Petit  pot  couvert  en  grès  affectant  la  forme 
d’une  tête  de  pavot  émaillée  en  vert  sur  un 
des  côtés  de  laquelle  s’étale  une  chauve-souris 
aux  ailes  étendues  émaillée  en  brun  rouge. 
Grès  émaillé.  — Œuvre  de  Mme  Equer,  à 
Paris. 

Trois  reliures  diverses  dorées  aux  petits 
fers,  achetées  à l’Exposition  des  reliures  an- 
glaises, chez  MM.  Boussod  et  Ce  : i°  Reliure 
pleine  en  maroquin  vert  clair,  exécutée  par 
Miss  S. -T.  Prideaux;  20  Reliure  pleine  en 
maroquin  écrasé  vert,  exécutée  par  R.-S.-B 
Watson;  3°  Reliure  ple-ine  en  maroquin 
écrasé  brun  rouge,  exécutée  par  J.Zœhnsdorf. 


COMITÉ  DES  DAMES 


CONCOURS  OUVERTS  EN  1898-1899 

Le  Comité  des  Dames  de  l’Union  centrale  des  Arts  décoratifs,  dont  la  mission  est  de 
rechercher,  par  tous  les  moyens  possibles,  à élever  le  niveau  des  travaux  d’art  exécutés  par 
les  femmes,  a,  depuis  1896,  ouvert  différents  Concours;  les  résultats  obtenus  ont  toujours 
été  de  plus  en  plus  satisfaisants  et  ils  sont  de  nature  à encourager  les  jeunes  artistes  à faire 
de  nouveaux  efforts  pour  prendre  part  aux  prochains  Concours  qui  sont  organisés  en  vue  de 
faire  figurer  les  travaux  des  lauréats  à l’Exposition  universelle  de  1900. 

Les  programmes  ont  été  rédigés  de  manière  à développer  les  aptitudes  spéciales  de  la 
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femme  artiste  dont  le  talent  et  le  savoir-faire  doivent  s’appliquer  à l’embellissement  du 
vêtement  et  de  l’habitation. 

Le  Comité  invite  donc  les  femmes  artistes  et,  en  même  temps  qu’elles,  les  élèves  des 
écoles  à prendre  part  à ces  Concours. 

Les  mêmes  concurrentes  pourront  se  présenter  aux  différents  Concours,  suffisamment 
espacés  pour  leur  permettre  d’y  prendre  part  sans  négliger  leurs  études  ordinaires. 

Le  Comité  des  Dames  de  l’Union  centrale  a décidé  d’ouvrir  en  1898-1899  quatre 
Concours  : 

Le  premier  Concours,  du  20  au  do  novembre  1898;  — Le  deuxième  Concours,,  du 
20  au  do  janvier  1899; — Le  troisième  Concours,  du  10  au  20  avril  1899;—  Le  qua- 
trième Concours,  du  10  au  20  juin  1899. 

Les  projets  doivent  être  déposés,  de  dix  heures  à quatre  heures,  au  Secrétariat  du 
Comité,  19,  rue  des  Bons-Enfants: 

Le  premier  Concours,  du  14  au  16  novembre  1898; — Le  deuxième  Concours,  du 
14  au  16  janvier  1899; — Le  troisième  Concours,  du  4 au  G avril  1899; — Le  quatrième 
Concours,  du  4 au  G juin  1899. 

(Lire  avec  le  plus  grand  soin  ces  dates,  il  ne  sera  pas  envoyé  de  nouvelles  circulaires.) 


PROGRAMME  DES  CONCOURS 

PREMIER  CONCOURS  COMPRENANT  DEUX  PROJETS  DIFFÉRENTS 
Dépôt  des  Dessins  du  14  au  16  novembre.  — Exposition  du  20  au  3o  novembre. 

Premier  projet  : Dessin  d'une  tenture  murale.  — La  composition  conçue  pour  être 
exécutée  à la  main  en  vue  de  la  décoration  intime  du  foyer  ne  comportera  en  son  principe 
aucun  procédé  de  reproduction  de  caractère  industriel. 

Elle  sera  réalisée  soit  sur  étoffe,  soit  sur  papier. 

Sur  étoffe,  on  emploiera  les  procédés  de  l’application,  de  la  broderie,  de  la  tapisserie  et  de  la 
teinture,  soit  isolément  ou  simultanément,  selon  le  goût  de  l’artiste,  en  vue  de  l’effet  à produire. 

(Sous  le  titre  de  teinture  on  entendra  toutes  les  matières  fluides  colorantes,  telles  que: 
aquarelle,  couleurs  liquides  spéciales,  acides  décolorants,  etc.,  conservant  le  grain,  la  trans- 
parence et  la  souplesse  de  l’étoffe.  Les  peintures  à l’huile,  à la  colle  ou  autres,  employées  en 
opacité  seront  exclues.) 

Sur  papier,  on  emploiera  les  procédés  de  peinture  à l’huile,  à la  colle,  à l’œuf,  à l’aqua- 
relle, etc.,  avec  ou  sans  opacité. 

La  matière  et  la  qualité,  ainsi  que  la  coloration  de  fond  de  l’étoffe  ou  du  papier,  sont 
laissées  à l’appréciation  de  l’artiste. 

L’exécution  du  travail  sera  essentiellement  manuelle,  ne  comportant  comme  moyen  de 
reproduction  du  motif  initial  que  le  poncif  et  le  pochoir. 

Le  raccord  de  répétition  du  motif  initial  sera  droit,  à retour  ou  en  sautoir,  selon  l’effet 
ù produire. 

La  composition  ne  devant  pas  être  exécutée  par  un  procédé  mécanique  industriel  quel- 
conque, les  mesures  du  raccord  de  répétition  du  motif  initial  n’ont  pas  à être  fixées  par  des 
exigences  matérielles  de  fabrication  et  sont  laissées  à l’appréciation  de  l’artiste.  Toutefois, 
les  dimensions  de  3o  centimètres  et  de  70  centimètres  environ  sont  données  — à l’état 
d’indication  — comme  mesures  de  raccord  minima  ou  maxima  du  motif  initial. 

Le  dessin  d’ensemble  (grandeur  d’exécution)  à présenter  au  Concours  mesurera  1 mètre 
carré  comprenant  : 

i°  Une  marge  de  tour  de  5 centimètres; 

20  Une  composition  pleine  de  tenture  à raccord  indéfini  dans  les  deux  sens; 
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3°  Une  bordure  horizontale  courante  placée  à la  base  de  la  composition  pleine,  ayant 
même  largeur  et  dont  la  hauteur  est  laissée  à l'appréciation  de  l’artiste. 

Le  projet  sera  exécuté  sur  papier  par  les  procédés  ordinaires  et  portera  en  marge  l’indi- 
cation des  matières  prévues  et  choisies  pour  la  réalisation.  Toute  liberté  est  laissée  aux 
Concurrentes  pour  le  choix  du  motif,  de  la  matière  et  du  procédé.  Elles  devront  observer 
néanmoins  qu’une  tenture,  étant  destinée  par  son  principe  à être  recouverte  en  partie  par 
des  objets  de  décoration  mobile,  tels  que:  cadres,  tableaux,  glaces,  étagères,  meubles,  etc., 
remplit  avant  tout  le  rôle  de  fond  composé  de  lignes  et  de  colorations  très  sobres  et  très 
liées,  et  que  seule  la  bordure  doit  jouer  un  rôle  décoratif  saillant. 

Les  dimensions  imposées  pour  l’exécution  du  projet  ont  été  choisies  en  vue  de  provoquer 
des  compositions  d’aspect  simple  et  large,  facilement  lisibles  à distance,  et  d’éviter  les 
exécutions  menues,  en  désaccord  avec  le  principe  décoratif  de  l’objet. 

Les  châssis  seront  présentés  avec  leurs  colorations  et  ne  devront  pas  avoir  plus  de  i mètre 
de  largeur  en  tous  sens,  compris  omo5  de  marge. 

Deuxième  projet  : Dessin  d'étoffe  imprimée  pour  robe.  — La  pièce  d’étoffe  mesurerait 
60  centimètres  de  largeur,  comprenant  plusieurs  répétitions  du  motif  initial,  la  dimension 
des  raccords  tant  en  largeur  qu’en  hauteur  étant  laissée  à l’appréciation  de  l’artiste,  pourvu 
toutefois  que  le  nombre  en  largeur  soit  exactement  diviseur  de  60. 

Le  nombre  des  tons  à adopter  sera  de  un  à cinq  sans  compter  le  fond. 

Le  dessin  d’ensemble  (grandeur  d’exécution)  â présenter  au  Concours  mesurera  70  centi- 
mètres carrés  comprenant  : 

Une  marge  de  tour  de  5 centimètres;  une  composition  pleine  de  60  centimètres  carrés 
dont  le  raccord  droit  ne  sera  nécessaire  à 60  centimètres  que  dans  la  largeur  seulement. 

Les  concurrentes  devront  observer  qu’une  étotfe  de  robe  étant  destinée  à être  plissée,  on 
devra  éviter  toute  combinaison  de  lignes  entraînant  une  déformation  du  motif  par  trop 
désagréable  à l’œil,  ainsi  qu’un  sens  trop  déterminé  de  disposition  pouvant  se  trouver  en 
désaccord  avec  la  coupe  du  costume. 

Les  châssis  seront  présentés  avec  leurs  colorations  et  ne  devront  pas  avoir  plus  de  70  cen- 
timètres de  largeur  en  tous  sens,  compris  5 centimètres  de  marge. 

Trois  prix  sont  attribués  à chacun  de  ces  projets  : 

Premier  prix  : 100  francs.  — Deuxième  prix  : 5o  francs.  — Troisième  prix  : 25  francs. 

DEUXIÈME  CONCOURS 

Dépût  des  Dessins  du  14  au  16  janvier.  — Exposition  du  20  au  3o  janvier. 

Décoration  d’une  table  : la  nappe,  les  serviettes,  le  chemin  de  table.  — La  nappe  aura 
2m6o  de  long  sur  tm6o  de  large.  Les  serviettes  auront  om70  en  carré. 

La  nappe  est  en  tissu  uni,  mais  devra  être  ornée  suivant  l'une  ou  l’autre  des  dispositions 
ci-dessous  : 

i°  Par  des  broderies  en  fils  blancs  ou  de  couleurs,  exécutées  sur  le  tissu  qui  leur  servira  de 
fond  plein.  La  nappe  sera  bordée  d’un  feston  brodé,  ou  bien  d’un  ourlet  avec  une  frange  macramé  ; 

20  Par  des  motifs,  ou  entredeux,  incrustés  à jour  dans  le  tissu,  et  d’une  bordure  de  même 
travail  entourant  la  nappe.  Ces  incrustations,  entredeux  et  bordure  peuvent  être  en  broderie 
à fils  tirés  dans  le  tissu,  au  à broderie  à points  coupés,  ou  en  guipure  à fond  de  barettes,  ou 
en  dentelle  à fond  de  réseaux. 

L’ornementation  doit  être  répartie  sur  le  pourtour  de  la  nappe  sans  être  cachée  par  les 
pièces  d’orfèvrerie,  de  porceiaine  ou  cristaux  nécessaires  au  service  et  avec  lesquelles  elle 
doit  s’harmoniser.  Elle  peut  comprendre  des  chiffres  et  des  motifs  héraldiques. 

Les  serviettes  seront  assorties  à la  nappe,  soit  d’un  dessin  semblable  pour  toutes,  soit  de 
trois  dessins  différents  pour  les  six,  deux  par  deux. 

Les  dessins  d’ensemble  seront  donnés  réduits  au  quart;  on  y joindra  un  motif  dans  la 
dimension  réelle  avec  détails  d’exécution. 
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Les  châssis  seront  présentés  avec  leurs  colorations  et  ne  devront  pas  avoir  plus  de  70  cen- 
timètres de  largeur  en  tous  sens,  compris  5 centimètres  de  marge. 

Premier  prix  : 100  francs.  — Deuxième  prix  : 5o  francs.  — Troisième  prix  : 2 5 francs. 

TROISIÈME  CONCOURS 

Dépôt  des  Dessins  du  4 au  G avril.  — Exposition  du  1 0 au  20  avril. 

La  garniture  d'un  berceau  d’osier  dit  Moïse.  — La  garniture  du  berceau  comporterait 
un  oreiller  et  un  couvre-pied  en  linge  brodé  ou  ajouré,  en  soie  ou  en  dentelle. 

Les  concurrentes  devront  seulement  se  rendre  bien  compte  des  nécessités  pratiques  et 
hygiéniques  qui  doivent  prédominer  dans  la  disposition  plastique  de  l'objet,  considéré  ici 
non  comme  de  luxe,  mais  bien  d'utilité  domestique  et  réclamant  par  cela  même,  en  son 
invention,  des  qualités  d’élégance  sobre,  de  simplicité  de  matière  et  d'exécution,  rendant  sa 
réalisation  normalement  accessible  au  point  de  vue  pécuniaire,  et  propre  à utiliser  — au 
moins  pour  la  partie  décorative  — le  talent  de  la  mère  de  famille,  supposée  artiste,  en  vue 
de  la  décoration  intime  de  son  foyer. 

En  un  mot,  concevoir  un  objet  d’art  nécessitant  le  moins  possible  l’intervention 
industrielle. 

Les  concurrentes  auront  à présenter  au  Concours  : 

Un  dessin  d’ensemble  du  Moïse  avec  l’oreiller  et  le  couvre-pied,  à moitié  de  l’exécution. 

Un  dessin  détaillé  de  l’oreiller  et  du  couvre-pied  en  grandeur  d’exécution. 

Les  concurrentes  sont  instamment  priées  d’éviter  sur  leur  projet  tous  les  croquis 
étrangers  au  programme,  tels  que:  tenture  de  fond  derrière  le  berceau,  ornementation 
encadrante,  etc.,  qui  ne  contribuent  qu’à  rendre  l’aspect  général  confus,  et  de  présenter,  au 
contraire,  leur  idée  dans  toute  la  simplicité  d’expression. 

Les  châssis  seront  présentés  avec  leurs  colorations  et  ne  devront  pas  avoir  plus  de  70  cen- 
timètres de  largeur  en  tous  sens,  compris  5 centimètres  de  marge. 

Premier  prix  : 100  francs.  — Deuxième  prix  : 5o  francs.  — Troisième  prix  : 25  francs. 

QUATRIÈME  CONCOURS,  COMPRENANT  DEUX  PROJETS  DIFFÉRENTS 
Dépôt  des  Projets  du  4 au  6 Juin.  — Exposition  du  10  au  20  Juin. 

Premier  projet:  Dessins  d’orfèvrerie  (Grandeur  d’exécution).  — Une  pomme  d ombrelle 
ayant  à son  soubassement  omoi3. 

Une  boucle  de  ceinture,  hauteur  omo7. 

Une  chaîne  sautoir,  longueur  facultative. 

La  plus  grande  liberté  est  laissée  pour  la  composition  de  ces  trois  objets,  pourvu  qu’ils 
soient  d’une  exécution  pratique  au  point  de  vue  de  l'usage.  Les  ors  différents,  les  émaux,  les 
pierres  peuvent  être  employées. 

Ces  trois  dessins  présentés  sur  un  seul  châssis  ne  dépassant  pas  om6o  carré. 

Premier  prix  : 100  francs.  — Deuxième  prix  : 5o  francs.  — Troisième  prix  : 25  francs. 

Deuxième  projet  : Dessins  pour  exécution  sur  cuir  sculpté,  pyrogravé  ou  repoussé.  — 
Une  ceinture  mesurant  o,n7o  de  longueur  sur  orao6  de  hauteur. 

Un  panneau.  — Ce  panneau  mesurera  om42  sur  o"'25.  Il  servira  à la  décoration  d’une 
boîte  devant  contenir  des  objets  de  toilette,  tels  que  : dentelles,  plumes,  fleurs,  gants, 
bijoux,  etc. 

Il  pourra  être  dessiné  d’après  nature  ou  d’après  un  style  consacré,  mais  il  devra  essen- 
tiellement être  composé  et  non  représenter  simplement  une  fleur,  une  branche  ou  un  motif 
sans  arrangement  artistique. 

Pour  chacune  de  ces  exécutions,  il  sera  accordé  trois  prix  : 

Premier  prix  : 100  francs.  — Deuxième  prix  : 5o  francs.  — Troisième  prix  : 25  francs. 

NOTA.  — L' exécution  sur  cuir  fera  l'objet  d'un  Concours  ultérieur. 
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Il  est,  en  outre, accordé  aux  premiers  prix  des  médailles  de  vermeil,  aux  deuxièmes  prix 
des  médailles  d’argent,  aux  troisièmes  prix  des  médailles  de  bronze,  ainsi  qu’aux  mentions 
désignées  par  le  Jury. 


Article  premier.  — Pour  concourir,  il  faut  justifier  de  sa  nationalité  française  en 
présentant  son  bulletin  de  naissance. 

Art.  2.  — Les  concurrentes  devront  remettre  leurs  projets  au  siège  de  l’Union  centrale 
des  Arts  décoratifs  (nj,  rue  des  Bons-Enfants),  de  io  heures  à 4 heures,  les  jours  et  mois 
indiqués  pour  les  Concours. 

Art.  3.  — Chaque  concurrente  devra  inscrire  un  signe  (devise  ou  monogramme)  au 
recto  de  chaque  dessin;  l'envoi  sera  accompagné  d’un  pli  cacheté  portant  ù l’extérieur  le 
signe  choisi.  Dans  l’intérieur  du  pli,  l’auteur  mentionnera  son  nom,  son  adresse,  le  nombre 
des  dessins  envoyés,  et  la  reproduction  de  la  devise  ou  monogramme. 

Art.  4.  — Un  Jury  composé  d’artistes,  d’amateurs  et  de  fabricants,  sera  chargé  de  se 
prononcer  sur  la  valeur  des  œuvres  envoyées.  Il  sera  nommé  par  le  Comité  des  Dames  et  le 
Conseil  de  l’Union  centrale. 

Art.  5. — Le  jugement  aura  lieu  immédiatement  après  le  dépôt  des  projets,  et  l’Exposition 
publique  sera  ouverte  aussitôt  après  le  jugement. 

Figureront  à l’Exposition  les  projets  primés  ainsi  que  tous  ceux  qui  auront  été  admis 
à concourir  par  le  Jury. 

Art.  6.  — Chaque  concurrente  pourra  exposer  deux  dessins  du  même  projet,  mais 
n’obtiendra  qu’un  seul  prix  pour  sa  meilleure  composition.  Les  autres  seront  déclarées  hors 
concours  et  ne  pourront  donner  lieu,  le  cas  échéant,  qu’à  une  simple  mention  honorifique, 
constatée  au  procès-verbal  du  Concours. 

Art.  7.  — Afin  de  donner  aux  concurrentes  le  moyen  de  se  mettre  en  contact  avec  le 
public  et  les  fabricants,  elles  pourront,  aussitôt  après  la  décision  du  Jury,  — et  à leur  conve- 
nance,— faire  figurer  leur  nom  et  leur  adresse,  sans  aucune  autre  mention,  au  basdes  projets 
exposés. 

Art.  8.  — Les  dessins  primés  resteront  la  propriété  du  Comité  des  Dames  de  l’Union 
centrale,  mais  les  auteurs  en  conserveront  le  droit  de  reproduction  industrielle. 

Art.  9. — En  cas  d'infériorité  manifeste  des  œuvres  présentées,  ou  de  l’inobservation  par 
les  concurrentes  des  conditions  prescrites  dans  le  programme  du  Concours,  le  Jury  aura  le 
droit  de  réduire  — en  totalité  ou  en  partie  — le  nombre  des  récompenses. 

Art.  10.  — Les  projets  devront  être  retirés  après  l’Exposition  et  dans  les  huit  jours  qui 
suivront  sa  clôture.  Passé  ce  temps,  l'Union  centrale  décline  toute  responsabilité. 


S'adresser,  pour  tout  ce  qui  concerne  les  Concours,  1 g,  rue  des  Bons-Enfants,  à Joseph Chéret- 
Carrier-Bclleuse , secrétaire,  les  lundis  et  vendredis,  de  1 heure  à 4 heures. 


REGLEMENT 


Pour  le  Comité  des  Dames  : 

Mms  la  marquise  de  Nadaillac, 
Mme  la  princesse  de  Broglie, 

Mrac  Jules  Siegfried, 

M"1'  Paul  Christofle. 


Vu  : 


Le  Député,  Président  de  l’Union  centrale 
des  Arts  décoratifs, 

Georges  BERGER. 


Le  Directeur-Gérant  : Victor  Ciiampier 


Bordeaux.  — Impr.  G.  GOUNOUILHOU.  — G.  CHAPON,  directeur. — Rue  Guiraude,  1 1. 
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ÉTUDES  POUR  LE  PLAFOND  ET  LES  PANNEAUX  DE  L'ESCALIER  D’HONNEUR 


' 


Puvis  de  Chavannes. 

Esquisse  d’une  plaquette  d’A.  Charpentier. 


PUVIS  DE  CHAVANNES 


Une  profonde  tristesse  s’est  emparée  des  artistes  lorsque,  dans  la  soirée  du  24  oc- 
tobre, la  nouvelle  a circulé  que  Puvis  de  Chavannes  était  mort.  Nous  l’admirions 
et  nous  l’aimions  tous,  ce  magnifique  voyant  qui  de  la  réalité  tirait  le  rêve  et 
revêtait  les  froides  murailles  de  nos  édifices  d’un  manteau  d’émotion,  de  charme  et  de 
pensée!  Depuis  quelques  jours,  nous  le  savions  malade;  mais  qui  nous  eut  dit  que  la 
mort  veillait  à sa  porte?  En  dépit  de  ses  soixante-quatorze  ans,  il  était  robuste  comme 
un  chêne,  portant  Pâme  d’un  poète  dans  le  corps  puissant  d'un  preux.  Aussi  bien, 
ce  n’est  pas  au  poids  des  années  qu’a  succombé  cet  homme  admirable;  c’est  au  coup 
d'une  récente  et  affreuse  douleur,  qui  l’a  laissé  désarmé  contre  la  maladie.  Deux  ans 
déjà  passés,  réalisant  un  de  ses  vœux  les  plus  chers,  il  épousait  la  princesse 
Cantacuzène,  dont  il  avait  peint  naguère  un  si  noble  portrait.  Un  jour,  durant 
le  dernier  Salon,  quelqu’un  lui  disait,  en  regardant  sa  tendre  toile  de  Sainte  Geneviève 
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veillant  sur  Paris  endormi  : « Vous  aveÿ  une  peinture  d’homme  vraiment  heureux.  » 
Puvis  de  Chavannes  répondit  simplement  : «Vous  avez  raison.  L'œuvre  d’art  reflète 
nécessairement  l’intimité  de  l'artiste.  Ce  n’est  pas  à l’heure  qu’il  est  que  je  peindrais  cet 
abandonné,  le  Pauvre  pêcheur.  » Comment  se  fût-il  douté  que,  trois  mois  plus  tard, 
son  bonheur  lui  serait  si  cruellement  arraché?  Mais  aussitôt  s’est  faite  en  lui  la 
mortelle  emprise.  Et,  peut-être,  dans  les  dispositions  où  le  sentaient  ses  amis, 
a-t-il  salué  d'un  regard  de  joie  l’approche  de  sa  suprême  heure. 

Un  moment  vient,  sans  doute,  quand,  au  déclin  de  la  vie,  on  a vu  s’ouvrir 
la  tombe  des  êtres  chers,  où  le  désir  de  la  mort  vous  envahit,  ainsi  qu’au  terme  d'une 
journée  trop  durement  remplie,  vous  prend  le  désir  du  sommeil.  Qui  s’endort  dans  la 
peine  ne  se  réveillera- 1 -il  point  dans  la  lumière  et  la  paix  reconquise?  S’il  en  a été  de 
la  sorte  pour  l'agonie  de  Puvis  de  Chavannes,  ne  le  plaignons  pas.  Le  supplice  lui 
a été  épargné  de  l’accoutumance  au  foyer  à jamais  éteint,  à la  maison  à jamais 
déserte.  Lui  qui  vécut  de  tous  les  grands  rêves  s’en  est  allé  dans  un  rêve  du  cœur  dont 
la  brutale  réalité  n’avait  pu  lui  voiler  qu’à  peine  la  douceur  infinie.  En  le  pleurant,  ceux 
qui  demeurent  se  demandent  presque  s’il  ne  convient  pas  de  lui  porter  envie,  et  tous 
jettent  sur  la  dalle  qui  le  recouvre  de  claires  fleurs  mêlées  au  vert  laurier. 

Derrière  le  char  funèbre  qui  emportait  sa  dépouille  au  cimetière  de  Neuilly, 
marchait  une  foule  serrée  d’artistes,  vieux  ou  jeunes,  tous  recueillis,  unis  en  la  même 
piété  de  regret  et  d’hommage.  De  cette  foule,  il  me  semblait  entendre  sortir  une  voix 
qui  s’adressait  au  maître  mort  et  qui  parlait  ainsi  : « Nous  sommes  des  peintres,  des 
sculpteurs,  des  graveurs,  des  architectes,  des  musiciens,  des  écrivains.  Quelques-uns 
d'entre  nous  ont  acquis,  à vivre,  la  dure  expérience;  la  plupart  ont  devant  eux 
l’espérance  douce  et  légère.  Plusieurs  ont  blanchi  sous  des  couronnes  qui  les  font 
célèbres  et  qui  s'effeuilleront  peut-être  dans  l’oubli;  le  plus  grand  nombre  n’a  d’autre 
vœu  que  de  se  livrer  aux  longs  efforts  afin  de  satisfaire  sa  conscience  et  de  réaliser  en 
sa  plénitude  le  rêve  de  son  esprit  et  de  son  cœur.  Il  se  peut  que  plus  d'un,  en  nos 
rangs,  déçu  par  la  vie,  écrasé  par  les  circonstances  ou  inférieur  à la  tâche  assumée, 
s’arrête,  un  jour,  au  bord  de  la  route  et  sacrifie  à des  idoles,  se  laissant  convaincre  à de 
lâches  conseils.  Peu  importe!  Nous  sommes  réunis  dans  la  sincérité  de  nos  admi- 
rations, soucieux  de  nos  tendances  différentes  et  de  nos  drapeaux  différents,  pour  vous 
honorer  par  delà  la  mort,  non  pas  seulement  comme  on  honore  un  maître,  mais,  bien 
mieux,  comme  on  rend  hommage  à un  homme  qui  a toujours,  en  tout  et  selon  sa 
volonté  inébranlable,  suivi  la  voie  qu’il  s’était  tracée. 

» Vous  aviez  soixante-quatorze  ans.  Vous  aviez  accompli  et  vous  accomplissiez 
sans  défaillance  l’œuvre  que  vous  aviez,  tout  jeune,  décidé  d'accomplir.  Beaucoup  de 
ceux  qui,  maintenant,  vous  décernent  le  laurier,  avaient  ri  ou  souri  de  vous,  naguère, 
sans  que  rire  ou  sourire  vous  eût  fait  dévier.  Hier,  en  votre  présence,  l'heure  pouvait  être 
encore  à certaines  discussions;  il  était  permis  de  débattre  avec  vous  telle  de  vos  ten- 
dances, tel  de  vos  points  de  vue,  telle  de  vos  pratiques  et  même  telle  de  vos  peintures. 
Mais,  bien  au-dessus  de  toutes  les  controverses,  s’établit  notre  justice  aujourd’hui.  Vous 
restez,  à nos  yeux,  l'homme  rare  et  fier  qui  a gouverné  sa  carrière  au  lieu  d'obéir  aux 
hasards.  Votre  succès  vous  a appartenu  en  propre,  car  vous  l’avez  forcé  à venir  à vous 
sans  faire  un  pas  vers  lui  par  une  concession  quelconque.  N'ayant  jamais  marché  que 


PUVIS  DE  CHAVANNES 


299 

dans  le  sens  où  la  vérité  vous  semblait  être  et  du  pas  que  vous  jugiez  bon,  vous  avez 
été,  vous  demeurerez  un  exemple  supérieur.  Votre  existence  fut  plus  belle  encore  de 
persévérance,  de  hauteur  et  de  dignité  que  d’aboutissement. 

» A la  mémoire  de  celui  qui  n’a  fait  que  ce  qu’il  a voulu  faire,  qui  n’a  jamais 
menti  ni  aux  autres,  ni  à soi,  qui  a rempli  vis-à-vis  de  son  art  et  vis-à-vis  de  soi-même 
le  devoir  total,  nous  offrons  tous  ensemble  une  palme  qui  ne  se  flétrira  pas.  Si  nous 
suivons  avec  tant  de  recueillement  votre  cercueil,  c’est  que  jamais  vous  n’avez  failli  à 
l’indépendance.  Nous  nous  souvenons  que  vous  avez  fait  des  chefs-d'œuvre,  mais, 
par-dessus  tout,  que  vous  avez  été  fort,  simplement  et  austèrement  fidèle  à votre 
conception.  Honneur  à vous,  en  qui,  sans  exaltation  et  sans  bravade,  le  caractère  fut 
aussi  net  que  le  talent,  — ce  qui  ne  se  rencontre  guère!  Honneur  à vous,  qui  nous 
avez  donné  l’exemple  de  la  fidélité  à son  idéal  et  à la  simplicité!  1» 

Cette  voix,  que  je  m’imaginais  entendre,  traduisait  à n’en  pas  douter  le  sentiment 
de  tous.  Pourtant,  quelque  chose  de  plus  est  à dire  sur  Puvis  de  Chavannes,  — et 
quelque  chose  d’essentiel  : il  a été  un  décorateur  égal  aux  plus  grands.  Les  murailles 
peintes  par  lui  aux  musées  d’Amiens,  de  Lyon,  de  Rouen,  de  Marseille  et  de  Poitiers, 
dont  il  a illustré  les  escaliers,  à l'Hotel  de  Ville  et  eu  Panthéon  de  Paris,  à l’hôtel  du 
peintre  Bonnat  et  à la  Bibliothèque  de  Boston,  en  Amérique,  parleront  toujours  pour 
lui  aux  générations.  Notre  siècle  n’a  eu,  pour  tout  dire,  que  deux  peintres  de  murailles 
vraiment  glorieux  : l’un  se  nomma  Eugène  Delacroix,  le  fougueux,  l’exubérant,  le 
passionné  coloriste  du  plafond  de  la  Galerie  d’Apollon,  au  Louvre,  de  la  Bibliothèque 
de  la  Chambre  des  Députés  et  de  la  chapelle  des  Anges,  à Saint-Sulpicc;  l’autre,  ému 
et  tendre,  pensif  et  ne  se  plaisant  à évoquer  que  le  plus  pur  des  conceptions  de  la  race 
humaine,  fut  celui-là  même  dont  nous  pleurons  la  fin. 

J’ai  si  souvent  étudié  ses  ouvrages,  en  cette  Revue  qu'il  estimait,  à laquelle  il 
comptait,  désormais,  donner  son  appui  en  qualité  de  président  du  jury  des  concours 
mensuels,  que  je  n'irai  pas  plus  loin.  Une  exposition  de  ses  dessins  aura  lieu,  dit-on, 
cet  hiver,  à l’École  nationale  des  Beaux-Arts,  et  nous  ne  pouvons  que  le  désirer 
grandement,  car  Puvis  de  Chavannes  fut  un  puissant  dessinateur  autant  qu’un  harmo- 
niste délicieux.  Pour  nous  résumer  comme  il  sied,  sa  peinture,  transcendante  et 
familière,  où  il  entre,  avec  un  sentiment  profondément  personnel,  je  ne  sais  quoi  de 
l’idéal  de  l'École  giottesque  et  je  ne  sais  quoi  des  groupements  de  Nicolas  Poussin,  un 
peu  de  la  vision  humaine  de  Millet,  quelquefois,  et,  toujours,  un  peu  de  la  sérénité 
voilée  des  paysages  de  Corot,  cette  peinture  fait  vivre  la  pierre  de  la  vie  intérieure  de 
l’homme.  Et  c’est  là  le  trait  que  je  veux  retenir  entre  tous  : l'art  de  l’évocateur  de 
Sainte  Geneviève  et  de  Sainte  Radegonde,  de  la  Guerre  et  de  la  Paix,  du  Repos 
et  du  Travail , du  Doux  Pays  et  du  Génie  des  Poètes  fut  radieusement  humain. 


L.  un  FOURCAUD. 


n voici  enfin  reconstruit  ce 
théâtre  que  l’incendie  de  1887 
réduisit  en  cendres!  Le  monu- 
ment que  l’architecte,  M.  Louis 
Bernier,  vient  de  terminer  sur 
l’emplacement  exact  qu’occu- 
pait l’ancien,  est  aujourd’hui 
prêt  à être  ouvert  au  public. 

Quel  accueil  va-t-on  faire  à 
ce  nouvel  édifice  parisien  ? De  quels  lazzi  sera 

accueilli  demain  le  bâtiment  tout  battant  neuf,  et  de  quel  surnom  l’esprit  boulevardier 
va-t-il  le  baptiser?  Car  c’est  le  destin  de  la  plupart  de  nos  palais  qu’à  peine  sortis  de 
terre  la  verve  populaire  les  affuble  de  quelque  qualificatif  pittoresque!  N’a-t-on  pas 
dit  que  le  Panthéon  ressemblait  à un  gâteau  de  Savoie,  la  colonne  Vendôme  à un 
mirliton,  le  campanile  de  Florence  à une  pièce  de  nougat?  Que  d’éclats  de  rire  ont 
provoqué  jadis  les  clarinettes  de  Saint-Sulpice,  les  malles  du  théâtre  du  Châtelet, 
le  bonnet  de  coton  du  Tribunal  de  Commerce,  sans  compter  le  dressoir  de  l'Opéra 
de  Garnier,  désigné  aussi  comme  « une  garniture  de  cheminée  » ! 

L’Opéra-Comique  9e  M.  Émile  Bernier  n’obtiendra  vraisemblablement  pas  les 
honneurs  d’un  baptême  aussi  familièrement  expressif,  par  la  bonne  raison  que 
la  banalité  de  sa  forme  extérieure  n'y^donne  point  prise.  On  se  contentera  sans  doute 
de  l’appeler  le  « Théâtre  de  la  Préfecture»,  car  il  ne  se  distingue  pas,  en  effet,  au 
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désolante  constitue  le  plus  bel  ornement  architec- 
tural des  principales  villes  de  province.  C’est  de 
l’art  officiel  et  sans  originalité.  Telle  est  la 
première  impression. 

Mais  ce  serait  manquer  de  justice  que  de  s’en 
tenir  là  pour  apprécier  le  monument  de  M.  Émile 
Hernier.  Il  ne  faut  pas  se  borner  à considérer 
l’extérieur.  De  nos  jours,  un  théâtre  est  comme 
un  organisme  compliqué  dont  toutes  les  parties 
doivent  être  vues  en  activité,  pour  qu’on  puisse 
décider  quelle  somme  de  talent  l’architecte  a 
déployée  en  essayant  d’atteindre  le  résultat 
cherché.  Il  est  donc  nécessaire  d’attendre  quelque 
temps  pour  juger  l’œuvre  de  M.  Émile  Hernier. 

Ce  n’est  pas  quand  les  échafaudages  gênent  le 
regard,  et  alors  qu’à  l'intérieur  les  ouvriers  sont 
dans  le  coup  de  feu  des  derniers  soins  de  la 
toilette  décorative  du  monument,  qu’il  est  permis 


de  se  rendre  compte  définitivement  de  la  réussite  „ . . , . . . ... 

de  l’entreprise.  Ce  que  l’on  peut  dire  dès  main- 
tenant, par  exemple,  ce  que  le  public  tout  entier  ne  manquera  pas  de  proclamer, 
c’est  qu'il  est  profondément  regrettable  que  le  gouvernement  n’ait  pas  saisi  l’occasion 
de  la  reconstruction  du  théâtre  pour  en  établir  la  façade  du  côté  du  boulevard.  La 
faute,  hélas,  est  irréparable  ! On  a perdu  pour  toujours  la  chance  de  faire  à cet 
endroit  quelque  chose  de  grand  et  de  brillant,  qui  eût  donné  un  air  de  fête  à ce 
coin  de  Paris.  Quoi  qu'on  dise  maintenant  pour  justifier  cette  erreur,  on  ne  fera  pas 
que  l’Opéra-Comique,  adossé  à la  maison  qui  donne  sur  le  boulevard,  ne  soit  comme 
un  pauvre  homme  tournant  le  dos  à ceux  qui  le  cherchent  et  honteusement  se  cache. 

On  se  rappelle  les 
deux  programmes  entre 
lesquels  il  s’agissait  de 
choisir:  i°  le  programme 
restreint,  conservant  la 
fâcheuse  maison  qui  tient 
lieu  de  façade  à l’Opéra- 
Comique  sur  le  boule- 
vard; 2°  le  programme 
plus  large,  qui  faisait 
table  rase  de  cette  mai- 
son, permettait  de  cons- 
truire le  théâtre  en  fa- 
çade sur  le  boulevard, 
avec  un  recul  de  quel- 

Couronnement  de  table,  façade  principale.  ques  mètres,  de  1 isoler 


302  revue  des  arts  décoratifs 

en  un  mot,  ce  qui  eût  été  d'un  tout  autre  effet.  Un 
premier  plan  fut  dressé,  sur  le  programme  restreint, 
par  M.  Crépinet  le  4 février  1888.  La  dépense  ne 
devait  être  que  de  3,480,000  francs.  Après  avoir 
approuvé  ce  projet,  011  l'abandonna.  Quelque  temps 
se  passe,  et  M.  Dutert  propose  un  programme  plus 
étendu,  avec  façade  sur  le  boulevard,  etc.  Ses  plans 
séduisirent  la  Chambre  des  députés,  qui  les  adopta, 
bien  que  la  dépense  prévue  fût  de  6,5oo,ooo  francs. 
Mais  le  Sénat  opposa  son  retu  à la  décision  de  la 
Chambre,  et  préconisa  les  économies.  On  revint 
alors  au  projet  restreint  de  M.  Crépinet,  puis,  après 
hésitations,  on  le  rejeta  encore.  Les  combinaisons 
se  succédèrent  sans  aboutir  durant  plusieurs  années. 
Bref,  ce  ne  fut  qu’en  i8q3  qu’on  se  décida  à orga- 
niser le  concours  dont  M.  Louis  Bernier  fut  l'heureux 
vainqueur.  Voilà  comment  l’Opéra-Comique  est 
maintenant  ce  qu'il  est. 

Décrirons-nous  le  monument?  Nous  avons  dit 
son  apparence.  Sur  les  côtés,  il  ne  se  distingue  guère 
des  maisons  de  rapport,  dont  il  est  comme  le  pro- 
longement. De  face,  on  peut  le  prendre  à volonté 
pour  un  établissement  de  banque,  un  hôtel  des 
postes,  un  ministère,  ou  même  pour  ces  théâtres  de 
province  dont  le  type  est  consacré.  Avec  les  trois 
grandes  portes  rectangulaires  de  l’avant-corps,  avec 
son  appareil  à bossages  du  rez-de-chaussée,  avec  ses 
trois  classiques  baies  cintrées  du  premier  étage, 
séparées  par  des  colonnes  engagées,  et  les  inévitables 
cariatides  qui  encadrent  les  six  fenêtres  de  l’attique, 
l'édifice  est  scrupuleusement  conforme  au  moule 
connu  dont  il  existe  de  par  le  monde  tant  de  centaines 
d’exemplaires.  C’est  par  la  délicatesse  des  détails 
que  l’architecte  a sauvé  la  pauvreté  de  sa  conception. 
La  décoration  ornementale  a été  véritablement 
traitée  d'une  façon  supérieure  par  MM.  Hamel  et 
Alex.  Pesné.  Les  sculptures  sont  de  la  main  de 
maîtres  tels  que  Falguière,  Mercié,  Marqueste,  Allar, 
D.  Puech,  G.  Michel,  Peynot,  etc.  Quant  aux  peintures,  il  y en  a à foison  dans 
tout  l’intérieur  du  monument;  beaucoup  sont  charmantes,  quelques-unes  de  tout 
premier  ordre. 

Quand  on  a franchi  les  six  degrés  du  perron  de  la  façade,  on  traverse  un  vaste 
vestibule  large  de  sept  mètres,  long  de  dix-sept,  et  l'on  arrive  à un  large  palier  bordé 
de  douze  colonnes  en  granit  rouge,  j ornées  de  chapiteaux  de  bronze.  A ce  palier,  six 


A.  Maignan.  — Le  Chalet, 
panneau  du  grand  foyer. 
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escaliers  aboutissent.  A droite  et  à gauche  sont  les  escaliers  d’honneur;  les  autres 
conduisent  soit  aux  fauteuils  d’orchestre,  soit  à un  atrium  décoré  de  marbres 
multicolores  et  où  l’on  pourra  venir  goûter  un  peu  de  fraîcheur.  Innovation 
intéressante  à signaler  : M.  Emile  Bernier  a disposé  les  marches  de  ses  escaliers 
alternativement  en  marbre  blanc  clair  et  en  marbre  veiné,  de  façon  que  le  visiteur 
voit  où  il  pose  le  pied.  C’est  intelligent  et  pratique. 

Montons  l’escalier  d’honneur.  Du  côté  de  la  rue  Marivaux,  il  est  orné  de  deux 
panneaux  et  d’un  plafond  peints  par  M.  Luc-Olivier  Merson,  qui  a représenté  la 
Musique  et  la  Poésie.  C’est  M.  Flameng  qui  a décoré  l’autre  partie  de  l’escalier 
d'honneur,  du  côté  de  la  rue  Favart.  L’artiste  a figuré  la  Tragédie  avec  un  luxe 
archéologique  sur  le  théâtre  antique  qui  semble  ici  déplacé,  et  la  Danse,  très  vivante 
scène  d’un  ballet  de  notre  temps.  En  haut  de  l’escalier  d’honneur,  on  trouve  l’avant- 
foyer,  décoré  de  figures  par  M.  Joseph  Blanc,  et  d'où  l’on  accède,  par  trois  baies  aux 
chambranles  de  brèche  violette,  au  grand  foyer. 

Ce  grand  foyer,  d'une  coloration  claire  et  élégante,  sans  surcharges  d'ornements, 
a été  décoré  par  deux  peintres,  MM.  Albert  Maignan  et  Gervex  : au  premier  a été 
réservée  la  partie  la  plus  importante,  c’est-à-dire  le  plafond  et  les  murs  latéraux;  au 
second  ont  été  dévolus  les  dessus  de  porte  des  deux  extrémités  par  où  l’on  pénètre 
dans  de  petits  salons  circulaires  ou  rotondes.  M.  Gervex  a représenté  deux  brillantes 
scènes  historiques  : un  Ballet  sous  Catherine  de  Médicis  et  la  Foire  de  Saint- 
Laurent , berceau  de  l’Opéra-Comique.  La  tache  de  M.  A.  Maignan  était  plus 
compliquée.  L'habile  artiste,  mêlant  la  réalité  à la  fantaisie,  a développé  sur  les 
murailles  latérales  l’histoire  tout  entière  de  l’Opéra-Comique  en  France,  par  l’évo- 
cation des  scènes  caractéristiques  des  chefs-d’œuvre  les  plus  célèbres,  tels  que  la 
Dame  blanche , les  Noces  de  Jeannette,  Zampa,  le  Chalet,  etc.  Dans  son  plafond, 
il  a symbolisé  avec  une  originalité  des  plus  heureuses  les  éléments  expressifs  de  la 
musique,  c’est-à-dire  le  Son  et  le  Rythme;  il  a figuré  le  Son  par  sept  femmes  vêtues  de 
mauve  qui  s’agitent  sur  les  notes  d'une  portée  en  brandissant  des  clochettes.  Quant  aux 
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petits  salons  en  rotonde  qui  se  trouvent  aux  extémités  du  grand  foyer,  la  décoration 
picturale  en  est  due,  pour  celui  du  côté  de  la  rue  Marivaux,  à M.  Raphaël  Collin, 
et  pour  celui  du  côté  de  la  rue  Favart,  à M.  Toudouze. 

La  salle  de  spectacle  du  nouvel  Opéra-Comique  vaudra  certainement  à l’architecte 
la  revanche  des  critiques  qu’on  adressera  à sa  façade.  Elle  est  ravissante,  cette  salle, 
par  l'harmonieuse  légèreté  de  ses  proportions,  par  sa  tonalité  blanche  à peine  avivée 
de  filets  d’or  et  qu’accentuent  le  fond  rouge  des  loges,  les  richesses  du  rideau,  les 
opulences  du  singulier  plafond  de  M.  Benjamin  Constant,  enfin  les  éclats  de  gemmes 
que  font  jaillir  de  la  coupole  les  globes  électriques.  On  admirera  surtout  le  charme 
vivant  des  dix  adorables  cariatides  qui,  dans  des  poses  variées,  semblent  soutenir  de 
leurs  bras  arrondis  le  cercle  des  secondes  loges  formant  comme  une  corbeille.  Ces 
cariatides,  dues  à M.  Coutan,  sont  des  chefs-d’œuvre  de  sculpture  décorative.  Il  faut 
mentionner  aussi  avec  éloge  les  figures  volantes  de  M.  Marqueste  qui  soulèvent  le 
rideau,  ainsi  que  les  enfants  du  pendantif  de  la  coupole,  qui  sont  de  M.  Lombard. 

La  Revue  des  Arts  décoratifs  reviendra  longuement  sur  la  décoration  du  nouvel 
Opéra-Comique.  Que  de  points  de  vue  s’oll'rent,  que  de  détails  à envisager,  que 
d’efforts  à signaler  dans  une  si  considérable  entreprise!  Depuis  les  peintures  et  les 
sculptures  qu’on  ne  peut  équitablement  décrire  et  juger  qu’une  fois  le  monument 
ouvert  à la  foule  bigarrée  et  vivante,  jusqu’aux  moindres  accessoires  de  ferronnerie,  de 
menuiserie,  etc.,  tout  est  à analyser,  tout  peut  prêter  matière  à réllexions  utiles.  Nous 
n’avons  voulu  donner  aujourd’hui  qu’un  aperçu  rapide  de  ce  qu’est  le  monument. 
A bientôt  une  étude  développée,  comme  nos  lecteurs  sont  en  droit  de  l'attendre. 

Josiph  BALMONT. 


Couronnement  de  fenêtre  des  avant-corps,  façades  latérales. 


Salon  de  M.  Hermann  Goetz,  directeur  de  l’École  et  du  Musée  des  Arts  décoratifs  de  Carlsruhe. 
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LE  GRAND-DUCHÉ  DE  BADE 

L’École  et  le  Musée  des  A rts  décoratifs  de  Carlsruhe.  — La  Landes-Gewerbehallé. 
L’École  de  broderie.  — Les  Industries  et  le  mouvement  artistique. 

(Suite  '.) 

près  avoir  admiré  la  grille  monumentale,  placée  a 1 entrée 
du  hall  du  Musée  des  Arts  décoratifs  de  Carlsruhe,  nous 
rencontrons  d’autres  ouvrages,  exécutés  d’après  les  dessins 
de  M.  Hermann  Goetz  ou  sous  l’influence  du  directeur  de 
l’École.  Voici  un  remarquable  objet  d’art,  un  véritable  petit 
monument,  cassette  ou  coffret  d’assez  grandes  dimensions, 
qui  fut  offert  au  grand-duc  de  Bade,  à l’occasion  de  sa 
soixante-dixième  année.  Ce  fut  le  cadeau  de  l'École  lors  des  fêtes  qui  ont  marqué 
la  célébration  de  cet  anniversaire;  plusieurs  professeurs  ont  participé  à cette 
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œuvre  collective,  exécutée  en  bois  noir  orné  de  motifs  d’argent.  M.  Rudolf 
Meyer,  professeur  de  ciselure,  a composé  les  plaquettes  qui  le  décorent; 
M.  Maybach,  statuaire,  a modelé  les  figurines;  l’ébénisterie  est  de  M.  Gersten- 
hauer;  l’orfèvrerie  est  due  à M.  Bertsch,  fournisseur  de  la  Cour. 

Deux  grandes  coupes  d’honneur  en  argent  doré,  qui  ont  été  remises  au 
Musée  par  le  Ministère  de  l’Intérieur,  sont  aussi  des  projets  de  M.  Goetz;  l’un 
de  ces  vases,  surmonté  d’un  petit  génie  tenant  un  rameau,  a été  modelé  par 
M.  Weiblen,  professeur  de  ciselure  à l’École  de  Pforzheim  : l’autre  est  encore 
l’œuvre,  pour  la  partie  matérielle,  de  M.  Bertsch. 

La  Revue  des  Arts  décoratifs  a eu  l’occasion  de  parler  de  M.  Goetz,  et  de 
citer  ses  travaux  d’organisateur  de  la  section  badoise  à l’exposition  de  Chicago, 
en  même  temps  que  ses  œuvres  personnelles.  Jouant  un  rôle  actif  dans  le  mouve- 
ment qui  se  poursuit  en  Allemagne  en  faveur  des  industries  d’art  et  de  l’ensei- 
gnement artistique,  M.  Goetz  a eu  l’initiative  de  la  fondation  du  Kunstgewer- 
beverein  de  Carlsruhe  en  1 885 . Il  a groupé,  dans  cette  association  qui  se  plaçait 
sous  la  bannière  de  l’Art,  les  industriels  et  leurs  coopérateurs  de  toutes  sortes, 
les  artistes  et  les  chefs  d’atelier,  qui  se  trouvaient  déjà  réunis,  dans  un  but  plutôt 
commercial,  autour  d’un  établissement  auquel  nous  reviendrons  avec  plus  de 
détails,  la  Landes-Gewerbehalle. 

M.  Goetz  a une  large  part  dans  la  direction  de  la  revue  publiée  à Darmstadt, 
sous  ce  titre  Innen-Dckoration.  Il  a prêché  d’exemple,  chaque  fois  que  cela  était 
nécessaire,  et  s’est  acquis  une  grande  autorité  à Carlsruhe.  Il  a été  consulté  dans 
des  circonstances  exceptionnelles,  pour  des  cadeaux  de  fête  ou  de  mariage, 
pour  des  modèles  à adopter,  pour  des  esquisses  à accepter;  on  lui  a demandé 
jusqu’à  des  croquis  d’ensemble  pour  les  dispositions  générales  de  cérémonies 
publiques.  On  peut  le  considérer  comme  le  véritable  fondateur  de  l’école  supé- 
rieure qu’il  dirige  aujourd’hui. 

Avant  de  parcourir  le  hall  du  Musée,  nous  trouvons  encore  devant  nous 
quelques  pièces  de  maîtrise  modernes.  C’est  un  superbe  candélabre  en  fer  forgé, 
de  M.  Stupach,  de  Carlsruhe,  qui  se  développe  en  affectant  des  formes  de  riches 
végétations.  Ce  sont  des  panneaux  de  grilles  de  M.  Lang  et  de  M.  Hammer. 
Nous  apercevons,  dans  une  vitrine,  deux  coupes  en  argent  avec  bordure  dorée, 
de  M.  Conrad  Schneider,  de  Munich. 

A mesure  qu’on  avance,  on  constate  à chaque  pas  combien  tout  se  trouve 
heureusement  classé.  Les  vitrines  qui  correspondent  à chaque  section  offrent 
une  distribution  excellente  : il  peut  y avoir,  en  Allemagne,  des  musées  d’art 
décoratif  plus  riches  et  mieux  pourvus;  ici,  tout  indique  le  goût,  tout  laisse 
une  impression  de  charme  et  d’harmonie. 

Rien  qui  soit  très  archaïque  ; la  ligne  de  démarcation  est  nettement  tracée  avec 
le  Musée  des  Collections  Réunies,  dans  sa  partie  ancienne  et  dans  sa  partie  locale. 
Les  pièces  exotiques,  celles  qui  proviennent  de  l’Extrême-Orient,  ne  sont  point 
là  pour  représenter,  purement  et  simplement,  un  enseignement  ethnographique  : 
on  a sous  les  yeux  des  morceaux  de  première  qualité. 

Voilà  la  caractéristique  d’un  établissement  consacré  à renfermer  les  chefs- 
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d’œuvre  des  arts  industriels  : les  morceaux  qui  y sont  admis  doivent  servir  de 
modèles;  ils  sont  faits  pour  soutenir  toute  comparaison.  Il  ne  leur  est  point 
permis  de  conserver  la  médiocrité  d’exécution  que  peuvent  présenter,  par 
exemple,  les  objets  appartenant  à un  musée  historique  ou  lapidaire. 

III 

Nous  pouvons  prendre  tour  à tour  chaque  série,  nous  remarquerons  partout 
la  même  valeur.  Si  nous  considérons  la  céramique,  nous  trouverons  que  les 
faïences  de  Satsouma,  les  porcelaines  de  Chine,  les  grès  du  pays  rhénan,  de 
Nassau,  de  Clèves  et  de  Juliers,  les  produits  de  Meissen  et  de  Frankenthal, 
nous  offrent  un  intérêt  indéniable.  Nous  ne  signalerons  de  fabrication  un  peu 
commune  que  celle  de  Durlach;  mais  cette  ville,  qui  se  trouve  à peu  de  distance 
de  Carlsruhe  et  comme  dans  un  rayon  de  banlieue,  a mis  au  jour,  au  xvm°  siècle, 
une  faïence  qui  nous  semble  bien  curieuse  encore  pour  la  représentation  des 
mœurs  du  temps.  On  y aperçoit  une  imagerie  naïve,  qui  n’est  point  exempte 
d'esprit  et  de  malice. 

Nous  connaissons  assez  mal  en  France  l'histoire  des  céramiques  étrangères. 
Les  fabriques  de  Moustiers,  de  Nevers  et  de  Rouen,  et  de  quelques  autres 
centres  secondaires,  nous  ont  occupés  presque  exclusivement.  La  faïence 
rustique  allemande,  la  poterie  des  paysans  (Bauer nïàpferei) , attire  aussi  par 
des  aspects  variés,  par  on  ne  sait  quoi  de  familier,  d’intime  et  de  joyeusement 
humoristique.  Nous  lisons  çà  et  là  des  devises,  des  sentences,  des  refrains  de 
chansons,  ce  que  nous  appelons  des  « brunettes  ».  Nous  avons  remarqué, 
dans  une  série  de  produits  de  Durlach,  des  personnages  et  des  détails 
empruntés  à des  professions  et  à des  corps  de  métier.  Nous  avons  aperçu, 
ce  qui  était  aussi  une  spécialité  de  cette  manufacture,  qui  a duré  de 
1784  à 1842,  des  sujets  militaires,  de  simples  reproductions  d’uniformes 
d’anciens  régiments.  La  faïence  de  Durlach  a imité,  à une  époque,  celle  de 
Strasbourg  : les  tons  en  sont  d’ailleurs  modestes  et  pâlissent  quand  on  les 
compare  à quelques  pièces  très  colorées,  qui  viennent  des  fabriques  de 
Nuremberg  et  de  Bayreuth.  Il  y a là  des  poteries  polychromes,  aux  colorations 
éclatantes  et  vibrantes.  Et  que  dire  de  certains  grès  de  la  Renaissance, 
travaillés,  diaprés,  riches  en  émaux,  aussi  brillants  que  des  pièces  d’orfèvrerie 
et  de  bijouterie! 

Il  est  aisé  d’étudier  la  céramique  allemande  dans  le  Musée  de  Carlsruhe. 
On  y voit  la  porcelaine  savante  et  conventionnelle,  celle  qui  avait  adopté  le 
style  rococo,  et  qui  s’inspirait  de  nos  mièvreries  françaises.  On  y retrouve 
le  décor  bien  connu  des  manufactures  royales  de  Saxe  et  de  Prusse,  les 
bergers  dansants,  les  scènes  galantes,  tout  ce  qui  constitue,  si  l’on  veut, 
le  style  Frédéric  II,  ou  plutôt  le  style  Louis  XV,  en  Allemagne. 

La  production  berlinoise  contemporaine  ne  nous  paraît  pas  encore  dégagée 
d’une  influence  pompeuse  et  officielle.  Nous  notons,  parmi  quelques  pièces 
modernes  appartenant  au  Musée,  un  service  de  porcelaine  Empire,  tout  bariolé 
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Vases  en  poterie,  du  professeur  Max  Laüger. 


d’or,  à côté  d’une  imitation  de  pendule,  également  dorée  sous  toutes  ses  faces. 
Dans  une  autre  vitrine,  nous  remarquons,  ce  qui  nous  plaît  davantage,  des 
essais  de  majolique,  provenant  de  Hambourg,  et  qui  indiquent  une  intluence 
d’art  hollandais.  Les  objets  que  nous  avons  distingués,  de  fabrication  toute 
récente,  sont  dus  à la  maison  Bichweiler.  Puisque  nous  sommes  en  train  de 
nous  attacher  à certaines  comparaisons  entre  des  produits  d’autrefois  et  des 
produits  d’aujourd’hui,  nous  devons  signaler  une  pièce  vraiment  capitale, 
fabriquée  à Sarreguemines.  C’est  un  grand  vase,  à l’ornementation  riche  et 
exotique,  décoré  de  plumes  de  paon,  et  portant  en  relief  des  oiseaux,  des 
serpents  et  des  poissons.  Cette  œuvre  fait  honneur  à la  manufacture  dirigée 
par  M.  Utzchneider. 

La  verrerie,  sans  avoir  l’importance  que  présente  la  céramique,  occupe 
quelques  belles  installations.  Nous  y retrouvons  les  vases  taillés,  incrustés  et 
semés  de  cabochons,  les  objets  de  toutes  les  formes,  les  coupes  avec  reliefs  et 
gravures,  de  l’ancienne  Germanie,  de  la  Silésie  et  de  la  Bohême,  d’Ehrenfeld  et 
de  Theresienthall.  Après  avoir  examiné  de  nombreux  objets  bien  suffisants 
pour  représenter  l’histoire  du  verre,  nous  arrivons  à la  cristallerie  blanche 
d’aujourd’hui,  fabriquée  à Vienne  (maison  Lobmeyr)  et  à Warmbriinn.  Une  part 
a été  accordée,  et  c’était  justice,  à la  verrerie  française  de  Nancy;  les  produits 
que  nous  avons  remarqués  ont  été  donnés,  pour  la  plupart,  par  le  grand-duc. 
Certes,  il  y a là  une  série  qui  peut  légitimement  s’accroître;  au  lieu  d’un  rayon 
ce  serait  une  vitrine  tout  entière  qui  devrait  contenir  ces  exquises  créations  de 
l’art  lorrain.  Nous  voudrions,  quant  à nous,  que  M.  Émile  Gallé,  dont  les 
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œuvres  ont  pénétré  en  Allemagne,  qui  a un  grand  dépôt  à Francfort  et  des 
dépositaires  à Carlsruhe  même,  fût  représenté  ici  par  quelques  œuvres, 
destinées  à inspirer  de  délicates  pensées,  des  sensations  naturelles,  des  idées 
neuves,  aux  jeunes  artistes  du  pays  de  Bade. 

Certains  spécimens  de  l’argenterie,  de  la  petite  orfèvrerie,  de  la  coutellerie 
de  table,  de  la  bijouterie,  ne  passeront  point  inaperçus  dans  le  Musée  des  Arts 
décoratifs  de  Carlsruhe.  En  nous  arrêtant  à un  autre  art,  plus  modeste  en 
apparence,  et  où  l’Allemagne  a excellé  comme  la  Flandre,  l’art  de  l’étain,  nous 
signalerons  des  ustensiles  de  ménage,  des  vases  ecclésiastiques,  des  cruches  et 
des  vidrecomes. 

Au  milieu  de  ces  objets  se  trouvent  quelques  productions  du  premier  Empire, 
entre  autres  une  salière  ornée  de  sphinx  et  de  lyres,  qui  garde  pleinement 
l’empreinte  du  style  napoléonien.  Nous  remarquons,  enfin,  un  plat  de  Brateau, 
qui  ne  dépare  point  cet  ensemble.  Pour  compléter  l’impression  que  donne 
aux  visiteurs  l’art  de  l’étain,  ajoutons  qu’une  collection  a été  prêtée  au 
Musée  par  M.  Forst,  le  directeur  de  la  fabrique  établie  par  la  maison  Chris- 
tofle  à Carlsruhe. 

M.  Forst  possède  des  objets  rassemblés  avec  beaucoup  de  goût,  pièces  de 
dressoir,  ustensiles  familiers,  gobelets,  aiguières,  fontaine  de  salle  à manger,  etc. 
On  sait  que  les  musées  allemands  acceptent  volontiers,  à titre  de  prêt,  les 
collections  formées  par  des  amateurs.  Il  y a là  un  moyen  facile  d’augmenter  une 
galerie  en  formation,  et  le  public  trouve  son  avantage  dans  une  exposition 
momentanée  d’objets  rares,  de  curiosités  qu’on  ne  rencontre  plus  guère  chez  les 
marchands. 
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IV 

Une  réflexion  s’impose  à nous  pendant  que  nous  continuons  notre  examen; 
nous  voyons  une  sorte  d’association  se  faire  fréquemment  entre  des  œuvres 
d’art  anciennes  et  des  produits  modernes,  sans  qu’il  -en  résulte  une  incohé- 
rence apparente.  Dans  un  musée  industriel  allemand  on  aime  à préparer  ces 


Reliure  de  M.  Ed.  Scholl,  à Durlach. 


contrastes;  on  tient  à disposer  des  modèles,  à les  mettre  par  ordre  chronologi- 
que sous  les  yeux  de  ceux  qui  pourront  s’en  servir. 

Comment  des  objets,  aussi  différents  par  leur  date  et  par  les  procédés  d’exé- 
cution, peuvent-ils  s’assortir?  C’est  souvent  le  secret  de  ceux  qui  les  mettent  en 
place,  des  conservateurs  du  musée,  du  directeur  de  l’établissement.  Si  tout 
est  bien  coordonné,  personne  assurément  ne  trouvera  à y redire.  Ici,  le  succès 
est  complet,  et  l’on  peut  offrir  le  Musée  de  Carlsruhe  en  exemple.  Il  est  aussi 
bien  classé  que  l’est  la  Kunsthalle  pour  les  tableaux.  En  France,  nous  avons  eu 
trop  longtemps  une  adoration  sacro-sainte  pour  tout  ce  qui  venait  du  passé. 
La  modernité  s’étale  devant  nous,  avec  ses  belles  formes;  voyez,  par  exemple, 
la  section  des  objets  d’art  au  Musée  du  Luxembourg;  voyez  certaines  séries, 
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acquises  par  l’Union  centrale  des  Arts  décoratifs.  Nous  devons  revenir  de 
nos  préventions,  un  étain  de  Brateau,  de  Baffier  ou  d’Alexandre  Charpentier 
peut  avoir,  vous  n'en  doutez  pas,  autant  de  valeur  que  l’ouvrage  d’un  potier 
obscur  et  naïf  du  Moyen-Age. 

Nous  ne  voulons  pas  nous  attarder ’à  décrire  chaque  partie  du  Musée;  nous 


Jtcliurp  de  M.  Ed.  Scholl,  à Durlach. 

signalons  à la  hâte,  dans  les  galeries  du  premier  étage,  les  meubles,  les  éven- 
tails, les  étoffes,  les  dentelles.  Des  acquisitions  importantes  ont  été  faites  à 
diverses  époques  : voici  des  tissus  coptes;  voici  des  broderies,  des  ortrois 
ecclésiastiques. 

N’oublions  pas  de  dire  que  dans  ces  galeries  supérieures  se  trouvent 
de  nombreux  moulages;  dans  toute  collection  publique  d’Allemagne  vous 
trouverez  des  plâtres  d’après  des  sculptures  célèbres,  ou  seulement  d’après 
nature,  en  même  temps  que  des  reproductions  galvanoplastiques  d’après  les 
chefs-d’œuvre  d’orfèverie  de  Nuremberg  ou  d’Augsbourg.  Le  musée  est  le 
complément  de  l’école;  il  est  créé  en  vue  de  l’enseignement  populaire,  et, 
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à côté  des  œuvres  authentiques  qu’on  a pu  y réunir,  il  renferme  des  types  du 
beau,  des  spécimens  de  styles,  tout  ce  qui  peut  former  un  élève  et  lui  offrir 
des  éléments  variés  d’éducation. 


V 


L’École  des  Arts  décoratifs  de  Carlsruhe  a été  instituée  sur  le  même  plan 
que  les  établissements  pratiques  et  techniques  qui  se  sont  multipliés  en 
Allemagne.  Elle  est  considérée,  elle  aussi,  comme  une  école  professionnelle, 
une  « Fachschule  »,  ayant  pour  but  d’aider  au  développement  de  diverses 
industries.  Ses  élèves  ne  sont  point  des  apprentis  ou  des  adultes  venant 
travailler  le  soir;  ils  sont  pareils  à ceux  qui  suivent  les  cours  de  notre  École 
des  Beaux-Arts,  et  reçoivent  une  instruction  complète.  Pour  être  admis,  ils 
doivent  prouver  qu’ils  possèdent  déjà  des  notions  élémentaires,  et  ils  ont, 
en  général,  une  première  connaissance  du  dessin. 

L’enseignement  dure  trois  années,  et  le  programme  porte  d’abord  sur  les 

matières  suivantes,  pour  ce  qui  est  plus 
spécialement  de  l’école  professionnelle  : 
Architecture  et  composition  architecturale  ; 
Sculpture;  Ciselure;  Décoration  ; Cérami- 
que. Il  y a là  cinq  grandes  subdivisions; 
nous  devons  faire  remarquer  que  chaque 
cours  a une  portée  parfaitement  définie. 
L’architecture,  l’art  de  disposer  les  lignes 
générales  d’un  projet,  d'accorder  un  objet 
d’ornement  ou  un  meuble  au  style  d’un 
édifice  ou  à un  intérieur,  sont  enseignés, 
avec  tous  leurs  développements  rationnels, 
à l’usage  des  dessinateurs  de  modèles  dans 

o 

chaque  genre  d'industrie,  des  menuisier?, 
des  tourneurs,  des  tapissiers,  des  orfèvres, 
des  serruriers,  des  ferronniers,  etc.  La 
sculpture  s’adresse  aux  statuaires  de  pro- 
fession, aux  modeleurs,  aux  tailleurs  de 
pierre,  aux  stucateurs,  aux  doreurs.  Ainsi 
de  suite  pour  la  ciselure,  la  décoration,  la 
céramique,  dont  on  aperçoit  les  applica- 
tions à divers  métiers. 

A côté  des  cours  pratiques,  le  dessin  est 
largement  enseigné,  et  un  cours  de  qua- 
trième  année  lui  est  réservé.  Dans  ces 
écoles  professionnelles,  supérieures  au  reste 

Coupe,  prix  d'honneur  , points  de  vue,  il  faut  admettre 

donnée  par  le  grand-duc  rrederic  de  Bade.  1 7 

(Projet  de  M.  Hermann  Goetz.)  qu  un  jeune  élève  décorateur  peut  révéler 
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un  talent  tout  particulier;  on  doit  lui 
permettre  l’accès  du  grand  art,  lui 
offrir  une  interprétation  facile  de  ses 
idées  et  de  ses  désirs.  A la  Kunstge- 
werbeschule  de  Carlsruhe,  on  peut 
apprendre  l’aquarelle,  la  gouache, 
tous  les  genres  de  peinture  murale  et 
décorative;  nous  remarquons  aussi 
qu’il  y a à l’École  un  cours  d’histoire 
de  l’Art. 

Le  personnel  enseignant  se  com- 
pose de  dix  professeurs,  deux  maîtres 
de  travaux  pratiques,  un  assistant, 
trois  auxiliaires,  deux  dessinateurs 
industriels,  un  mouleur,  un  assistant 
pour  l’administration,  un  autre  pour 
le  Musée  et  la  Bibliothèque;  il  nous 
paraît  inutile  de  donner  la  liste  du 
personnel  subalterne. 

Des  cours  préparatoires,  des  cours 
d’hiver  et  du  soir  sont  adjoints  à 
l’enseignement  ordinaire,  à l’usage 
de  ceux  qui  n’ont  qu’une  instruction 
insuffisante  ou  qui  ne  peuvent  passer 
par  la  filière  des  travaux  de  l’École. 

Les  cours  du  soir  sont  suivis  surtout 
par  des  apprentis  et  des  ouvriers,  à 
qui  l’on  enseigne  le  dessin,  l'étude  de 
la  figure  et  la  peinture  décorative. 

L’École  est  un  établissement  grand-ducai.  Son  existence  a été  reconnue  et 
définie  officiellement.  Elle  est  placée,  à Carlsruhe,  dans  le  ressort  du  ministère 
de  l’intérieur;  elle  a une  subvention  de  cent  mille  marks,  sans  compter  qu’il 
lui  est  permis  de  recourir  à l’État  pour  les  dépenses  exceptionnelles.  Dotée 
de  cette  façon,  elle  peut  se  développer  dans  tous  les  sens,  accorder  des  bourses 
aux  élèves  les  plus  méritants,  accroître  son  matériel.  Nous  avons  dit  qu’il 
avait  été  décidé  d’agrandir  les  locaux  et  de  séparer  les  ateliers  du  Musée. 
Les  ateliers  nouveaux  seront  plus  larges;  ceux  consacrés  à la  sculpture,  à la 
marqueterie,  au  travail  du  bois,  étaient  beaucoup  trop  restreints;  on  établira 
un  atelier  spécial  pour  l’étude  du  vitrail.  Remarquez  bien  cette  progression 
croissante;  point  d’économie  mesquine;  on  réunit,  autour  de  cette  Ecole, 
tout  ce  qui  peut  contribuer  à sa  prospérité. 

L’enseignement  est  basé  strictement  sur  l’étude  d’après  nature,  et  nous  ne 
saurions,  quant  à nous,  trop  féliciter  de  ces  tendances  les  maîtres  et  le  directeur. 
Pour  fournir  aux  jeunes  artistes  les  types  de  la  décoration  florale,  un  jardin 
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botanique  sera  créé  dans  les  terrains  qui  environnent  l'édifice.  Enfin,  après 
l’installation  des  nouveaux  bâtiments,  on  augmentera  le  nombre  des  bourses,  et 
l’on  permettra  ainsi  à des  jeunes  gens,  sortis  de  la  classe  ouvrière,  de  manifester 
leurs  capacités  ou  de  suivre  leur  vocation. 

Il  est  utile  de  dire  que  les  travaux  de  l’École  sont  continus;  le  matin,  les 
classes  ont  lieu  de  huit  heures  à midi;  l’après-midi,  elles  reprennent  de  deux  à six. 
La  tenue,  la  fréquentation  des  cours  sont  rigoureuses;  l’élève  placé  sous  les  yeux 
du  professeur,  en  rapport  constant  avec  lui,  est  soumis  à une  véritable  surveillance. 
Il  paie  une  rétribution  scolaire;  c’est  un  principe  dont  les  avantages  ont  été 
reconnus.  Une  famille  ayant  fait  des  déboursés,  l’écolier  aura  plus  d’exactitude; 
la  direction  ne  demande  qu’à  le  faire  bénéficier  peu  à peu  d’un  système 
bien  entendu  de  récompenses  et  de  prix.  La  somme  à verser  n’est  d’ailleurs  pas 
très  élevée;  q5  marks  par  an,  payables  £n  deux  semestres,  plus  10  marks  pour 
droit  d’entrée;  les  élèves  qui  ne  sont  point  originaires  de  l’Allemagne  sont 
admis  à l’École,  mais  pour  eux  la  rétribution  annuelle  est  fixée  à 70  marks,  plus 
le  droit  d’entrée  dont  nous  avons  parlé  plus  haut1. 

Nous  avons  visité  les  ateliers;  nous  avons  vu  les  essais,  les  modèles,  les 
procédés,  et  nous  nous  sommes  rendu  compte  de  la  conception  générale  du  goût 
allemand,  dans  son  application  à l’éducation  artistique.  Nous  avons  aperçu  des 
dessins,  des  maquettes  d’un  style  solide,  massif  et  touffu.  Le  maître  conduit 
l’élève  à la  recherche  accusée  et  souvent  exubérante  des  détails.  Les  esquisses 
sont,  en  un  mot,  naturellement  poussées  dans  le  sens  de  ce  qui  nous  a paru  être 
le  style  décoratif  de  l'heure  présente,  d’après  la  définition  que  nous  avons 
donnée,  en  commençant  la  description  du  Musée. 

L’École  de  Carlsruhe,  étant  ouverte  aux  étrangers,  nous  avons  eu  le  plaisir 
d’y  rencontrer  un  de  nos  compatriotes.  D’autres  jeunes  gens,  originaires  de  la 
Suisse,  font  leur  éducation  spéciale  dans  la  capitale  du  grand-duché  de  Bade. 
On  sait  qu’il  y a des  étudiants  français  à Heidelberg,  qui  est  aussi  une  ville 
badoise.  D’autres  apprennent  le  commerce  et  la  fabrication  à Mannheim,  centre 
industriel  qui  a pris  un  grand  essor  et  compte  aujourd’hui  près  de  cent  mille 
habitants. 

Nous  avons  le  devoir  de  signaler  cette  absorption  qui  commence.  Malgré 
les  souvenirs  douloureux,  malgré  les  premières  hésitations  qu’on  éprouve  quand 
on  veut  s’initier  aux  institutions  qui  font  la  gloire  de  nos  voisins,  quelques-uns 
de  nos  jeunes  gens  vont  vers  l’Allemagne  intellectuelle,  vers  l’Allemagne  des 
fortes  méthodes  et  des  hautes  études.  Us  apprennent,  en  même  temps,  une 
langue  dont  la  connaissance  leur  sera  profondément  utile  dans  les  rapports 
commerciaux,  et  ils  en  auront  fini  avec  l’ignorance  française  des  dialectes 
étrangers. 

Nous  ne  prétendons  apporter  ici  aucune  révélation;  nous  tenons  à joindre 
nos  observations  à celles  qui  ont  été  émises  par  nos  devanciers.  Nous 
confirmons  certains  points  énoncés  dans  les  rapports  de  M.  Marius  Vachon,  en 

1.  En  tout  100  francs.  Dans  d’autres  villes  d’Allemagne,  la  rétribution  scolaire  exigée  des  étrangers  est 
bien  supérieure  à cette  somme. 
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y ajoutant  les  indications  que  nous  avons  pu  recueillir,  d’après  les  faits  nouveaux 
qui  se  sont  produits  outre-Rhin. 

On  nous  a dit,  à Carlsruhe  : « Quelle  que  soit  la  valeur  de  nos  établissements, 
nous  ne  parviendrons  pas  à rivaliser  avec  la  France;  vous  avez  la  supériorité 
que  donne  le  goût  français.  » Sans  doute  il  est  facile  de  se  retrancher,  chez 


Cruche  à bière  en  argent,  exécutée  pour  le  grand-duc  de  Bade, 
d’après  le  projet  de  M.  Hermann  Goetz. 


nous,  dans  la  croyance  qu’on  a en  cette  suprématie;  mais  il  faut  toujours  veiller 
aux  surprises  de  l’avenir.  Et  nous  n’hésitons  pas,  au  début  de  notre  enquête  de 
critique  d’art,  obéissant  à un  sentiment  patriotique  en  face  des  progrès  inter- 
nationaux, à appeler  l’attention  de  notre  Direction  des  Beaux-Arts,  des  pouvoirs 
publics,  des  Chambres  de  commerce  et  des  grands  industriels  sur  une  situation 
toute  nouvelle. 

Non  seulement,  nous  rencontrerons  en  Allemagne  des  écoles  d’art,  comme 
celles  de  Carlsruhe,  renfermant  plusieurs  sections  et  s'adressant  à diverses 
professions,  mais  encore  il  en  est  d’autres  qui  sont  aussi  des  prototypes  du  même 
genre  et  qui  ont  pour  but  de  répondre  à une  seule  spécialité.  Nous  avons  déjà 
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mentionné  l’École  de  Furtwangen  pour  l’horlogerie,  celle  de  Pforzheim  pour  la 
bijouterie,  en  citant  les  établissements  professionnels  du  grand-duché  de  Bade. 
On  connaît  d’autres  institutions  spéciales  de  premier  ordre  et  qui  ont  une  réelle 
importance,  comme  l’École  de  tissage  de  Crefeld.  Nous  insistons  sur  la  valeur 
et  l’utilité  de  ces  établissements,  de  ces  fondations  presque  récentes,  et  nous 
nous  proposons  de  donner  des  développements  ultérieurs  sur  cette  matière. 

Loin  de  nous  l’intention  de  contester  ce  qui  a été  fait  dans  notre  pays  pour 
l’enseignement  des  arts  industriels  pendant  ces  dernières  années,  et  les  premières 
tentatives,  les  expériences  sérieuses  qui  répondaient  au  but  que  nous  indiquons 
à notre  tour.  Quoi  qu’il  en  soit,  nous  nous  arrêtons,  dès  maintenant,  à cette 
conclusion  : la  France  doit,  sans  tarder,  dans  l’intérêt  de  ses  industries  qu’il  faut 
renouveler  à propos,  dans  l’intérêt  de  la  démocratie  ouvrière  elle -même  dont 
il  est  nécessaire  d’augmenter  incessamment  le  niveau,  entrer  dans  les  mêmes 
voies  et  prendre  les  mêmes  résolutions  que  l’Allemagne. 

(A  suivre.)  Antony  VALABRÈGUE. 
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LES  ICONES 

a plus  nationale  des  industries  d’art  de  la  Russie,  la 
plus  importante  à tous  les  points  de  vue,  est,  certes,  celle 
des  icônes.  Pour  écrire  une  étude  spéciale  sur  les  icônes, 
un  volume  suffirait  à peine,  tant  vaste  est  le  sujet,  com- 
portant un  problème  moral,  une  action  civilisatrice,  une 
suggestivité  politique  qui  se  terminera,  sans  aucun  doute, 
par  la  prise  de  possession  religieuse  des  peuples  d'Orient 
et,  par  suite,  par  la  soumission  de  ces  peuples  à l’Empire 
de  Russie. 

L’Angleterre  fabrique  sur  une  très  large  échelle  des  objets 
d’utilité  première  et  des  objets  de  luxe  pour  l’Afghanistan,  la 
Perse  et  les  Indes.  Mais  les  Orientaux  ne  sont  pas  des  gens 
pratiques;  peu  leur  importe  le  confort  moderne;  ils  n’en  sont  curieux  que 
comme  les  enfants  qu’intéresse  un  jouet  nouveau. 

Les  Russes,  .orientaux  eux-mêmes,  ont  pensé  tout  autrement;  au  lieu  de 
conquérir  par  le  progrès,  ils  ont  voulu  subjuguer  par  la  religion,  en  se  basant 
sur  ce  principe  : la  foi  et  la  superstition  sont  les  plus  grandes  forces  du  monde,  et 
c'est  avec  la  foi  et  la  superstition  que  Von  édifie  les  plus  grands  empires. 

Les  moines  missionnaires  qui  sillonnent  en  tous  sens  l’Asie,  semant  la  bonne 
parole,  sont  donc  les  plus  dangereux  rivaux  de  la  colonisation  anglaise,  parce 
qu’ils  ne  font  pas  de  commerce,  qu’ils  ne  vendent  pas,  qu’ils  n’échangent  pas  : ils 
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donnent.  Et  que  donnent-ils  à ces  Orientaux  avides  d’idéal,  imbus  de  surnaturel, 
habitués,  non  pas  au  bien-être  personnel,  mais  au  luxe  fastueux  des  idoles?  Des 
icônes.  Oui,  des  icônes,  qu’on  expédie  en  Orient  par  1,000,  5,ooo  et  10,000  exem- 
plaires, particulièrement  des  reproductions  d’icones  miraculeuses,  telles  que  : la 
Vierge  noire  de  Tilivone,  la  Vierge  de  Kazan,  la  Vierge  Ibérienne,  vierges  vénérées 
dans  toute  la  Russie  pour  leur  pouvoir  incontesté  en  cas  de  fléau,  d’épidémie,  d’in- 
vasion, etc.  Le  récit  de  ces  miracles  produit  sur  les  idolâtres  le  même  effet  que  les 
récits  des  martyrs  et  des  solitaires  de  la  Thébaïde  dans  les  temps  antiques.  La  bonne 
parole  est  le  grain  semé,  et  l’icone  conservée  est  là  pour  en  faire  lever  la 
moisson  en  renouvelant  toujours  le  souvenir.  Car,  parmi  ceux  qui  ont  accepté 

une  icône,  bien  peu  auraient 
l’idée  de  ne  pas  la  garder. 
Peinte  en  tons  vifs  sur  un  fond 
doré,  encadrée  d’une  bordure 
d’émail  clair,  l’icone  séduit 
les  yeux  des  idolâtres,  repré- 
sente pour  eux  un  objet  pré- 
cieux, sinon  au  sens  moral, 
du  moins  à celui  de  la  valeur 
matérielle. 

C’est,  également,  à ce 
dernier  point  de  vue  que 
je  limiterai  mon  étude,  ne 
pouvant  pas,  dans  la  Revue 
des  Arts  décoratifs , m’occuper 
d’autre  chose  que  de  la  produc- 
tion artistique,  des  différents 
procédés  de  fabrication  et  des 
modèles  qui  seraient  suscep- 
tibles d’inspirer  des  motifs 
nouveaux  de  décoration. 

Les  icônes,  objets  religieux 
dont  aucun  Russe  ne  saurait 
se  passer,  sont  aussi  des  objets 
décoratifs  au  suprême  point. 
Peut-être  non  pas  tant  au 
point  de  vue  de  la  peinture 
qu’au  point  de  vue  des  revête- 
ments. Ces  derniers,  en  effet, 
sont  d’une  richesse  et  d’une 
fantaisie  extraordinaires!  Pour 
la  peinture,  il  existe  quatre 

Porte  royale  d’iconostase  en  bois  sculpté  styles  différents  d’icones  : 

du  couvent  de  Saint-Jean,  à Kirilo-Eelozersk.  1°  Le  Style  byzantin,  le 
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plus  ancien,  datant  du  Xe  siècle,  époque 
de  la  soumission  des  Russes  à la  reli- 
gion grecque. 

2°  Le  style  de  Novgorod  (xm®  siè- 
cle), se  distinguant  du  style  byzantin 
par  des  couleurs,  des  contours  et  des 
demi- teintes  très  douces.  En  somme, 
style  d’affranchissement,  les  moines  rus- 
ses commençant  à peindre  ces  icônes 
d’après  leur  impression  personnelle. 

Type  d’icones  plus  simples,  plus  aus- 
tères, partant,  plus  conformes  au  sen- 
timent septentrional. 

3°  Le  style  Stroganoff  (xvie  siècle), 
style  absolument  spécial  créé  par  l’école 
d’iconographie  Stroganoff.  Comme 
l’école  de  Novgorod,  l’école  Stroganoff 
emploie  des  coloris  clairs  et  tendres. 

Le  dessin  est  fin,  les  contours  légers  et 
les  fonds  bleu  clair.  De  plus,  tandis 
que  l’école  byzantine  souligne  les  pre- 
miers plans  par  de  gros  traits,  au  blanc 
de  céruse  simple  ou  mélangé  à d’autres 
couleurs,  l’école  Stroganoff  peint  les 
traits  de  premier  plan  en  lignes  très 
fines  et  remplace  le  blanc  de  céruse 
par  de  l’or  liquide. 

4°  Le  style  Friatakoff,  intermé- 
diaire entre  l’iconographie  et  la  pein- 
ture moderne. 

Quant  à l’exécution  des  icônes,  le  travail  a cela  de  curieux  et  de  particulier, 
c’est  qu'il  passe  dans  les  mains  de  quatre  à six  ouvriers  pour  acquérir  sa  parfaite 
mise  au  point.  Les  phases  differentes  de  l’exécution  de  l’icone  sont  : 

i°  Le  collage  d’une  toile  claire  sur  la  plaque  de  bois  de  cyprès; 

2°  Le  recouvrement  de  cette  toile  avec  un  enduit  de  craie  à la  colle; 

3°  L’application  du  dessin  choisi; 

4°  Enfin,  la  peinture  de  l’icone,  par  plusieurs  artisans  : l’un  pour  les  contours, 
l’autre  pour  les  yeux,  le  troisième  pour  les  mains,  etc. 

Cinq  fois  sur  six,  on  exécute  le  dessin  avec  de  l’or  liquide  et  on  peint  ensuite 
non  avec  des  couleurs  à l’eau,  mais  avec  des  couleurs  à la  colle,  que  l’on  recouvre 
d’un  vernis  spécial.  Tous  les  artisans  en  icônes  se  recrutent  parmi  les  moines 
et  les  paysans;  les  uns  parce  qu’ils  possèdent  les  traditions,  les  autres  parce 
qu’ils  sont  d’excellentes  machines,  sans  envolée  artistique,  partant,  soumis  aux 
traditions  qu’ils  sont  incapables  de  dénaturer  ou  d’altérer. 
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Icône  donnée  par  S.  M.  Alexandre  ü 
à l’église  russe  de  Paris. 

(Phot.  Dewald  et  Plauszewski.) 
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Icône  de  la  Vierge  de  Kasper. 

Il  existe  environ  vingt-cinq  fabriques  importantes  d’iconesen  Russie.  Les  plus 
renommées  sont  : Postnikof  et  Dikaref,  à Moscou,  pour  les  reproductions  d’icones 
anciennes;  Zabounof,  à Moscou;  Mordwinkine,  à Saratof;  Talanof,  province  de 
Wladimirsk;  Chichkine,  province  de  Tver;  Oudalof,  à Pétersbourg;  Alekseïet 
et  Siline,  à Moscou;  pour  les  revêtements  en  or  et  argent  : les  maîtres  orfèvres 
Klébnikof  et  Ovtchinnikof,  à Moscou. 

Le  chiffre  annuel  des  affaires  des  fabricants  d’icones  varie  entre  dix  et  trente 
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Icône  de  la  Vierge  Ibérienne  (Moscou). 


mille  roubles  (80,000  francs  environ).  Les  ouvriers  sont  payés,  d’après  leur 
compétence,  de  25  roubles  (65  francs)  à 100  roubles  par  mois  (265  francs). 

J’ai  gardé  pour  la  fin  la  fabrication  très  spéciale  des  icônes  par  la  métacliro- 
motypie,  dirigée  par  Ivan  Sidorsky  à Pétersbourg.  L’historique  de  l’établissement 
de  métachromotypie  mérite  d’être  conté  : 

Vers  i83o,  le  Saint-Synode  avait  remarqué  que  bien  des  églises  orthodoxes 
de  provinces  étaient  décorées  en  dépit  du  bon  sens,  et  que,  de  plus,  on  repré- 

4* 
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sentait  le  même  saint  sous  des  aspects  multiples.  Pour  obtenir  la  vérité 
historique,  le  Saint-Synode  s’adressa  au  peintre  académicien  Solntzef  et 
l’envoya  prendre  des  copies  exactes  d’après  les  icônes  anciennes  de  la  Grèce  et 
des  principales  villes  de  Russie.  Au  bout  de  trois  ans,  Solntzef  remit  les  copies 
au  Synode,  qui  le  pria  de  collaborer  dans  la  vérification  des  copies  d’après 
les  textes  des  Saintes  Écritures  et  les  documents  des  archives.  Ce  travail 
documentaire  nécessita  dix  ans  encore,  et  on  s’aperçut  alors  de  la  difficulté 
presque  insurmontable  de  reproduire  ces  copies  à plusieurs  milliers  d’exem- 
plaires, chaque  copie  exigeant  l’emploi  de  douze  à quinze  teintes.  Un  particulier, 
M.  Kroulef,  sauva  la  situation  en  offrant  au  Saint-Synode  d’exécuter  la 
commande  d’après  un  brevet  d’invention  acheté  par  lui  en  France.  Le  Synode 
accepta,  et  M.  Kroulef  fit  immédiatement  venir  de  France  des  artistes  dessinant 
sur  les  planches  métagraphiques  : Stadler,  Patenôtre,  etc. 

Inauguré  en  i85q,  l’établissement  de  métachromotypie  passe  en  1 87 3 sous  la 
direction  de  M.  Sidorsky,  avec  un  personnel  de  40  ouvriers  et  une  vente  assurée 
de  20,000  exemplaires.  Par  le  système  de  la  métachromotypie,  les  icônes 
s’exécutent  sur  bois,  métal,  verre,  toile  et  également  à la  fresque.  Dans  ce  genre 
d’icones,  l’or  et  l’émail  sont  surtout  employés;  l’argent  ne  sert  que  comme  fond, 
pour  donner  plus  d’éclat  aux  couleurs.  L’icone,  ne  demandant  ni  un  fond  doré 
ni  de  l’émail,  est  exécutée  par  un  seul  ouvrier.  La  dorure  et  l’émaillure  sont 
confiées  à des  spécialistes. 

Les  icônes  de  la  maison  Sidorsky,  sur  toile,  zinc,  verre,  étant  facilement 
transportables,  le  nombre  d'exemplaires  vendus  à l’heure  actuelle  atteint  le  joli 
chiffre  de  25, 000  par  an.  Les  artisans  touchent  : l’imprimeur,  85  roubles  par 
mois;  le  spécialiste  en  métachromotypie,  100  roubles;  le  ciseleur,  5o  roubles; 
l’émailleur,  80  roubles;  le  doreur,  3o  roubles. 

Le  bon  marché  des  icônes  (de  40  kopecs  à 6 roubles),  la  grande  quantité 
de  vente,  la  parfaite  exécution,  font  certainement  de  la  maison  Sidorsky  une 
des  premières  fabriques  d’icones  en  Russie,  sinon  au  point  de  vue  d’iconogra- 
phie artistique,  du  moins  à celui  très  important  de  la  propagande. 

Mais  laissons  là  la  peinture  et  la  production  des  icônes,  questions  curieuses 
pour  les  antiquaires  et  les  statisticiens;  passons  à la  partie  intéressante  pour  les 
lecteurs  de  la  Revue  des  Arts  décoratifs  : la  décoration  dans  les  icônes  et  la 
décoration  des  églises. 

L’icone,  généralement,  sinon  toujours,  est  habillée  d’argent,  d’or  ou  de 
vermeil.  Je  dis  habillée,  car  ces  riches  revêtements  ne  laissent  visibles  que  le 
visage  et  les  mains  et  prennent,  d’après  le  saint  représenté,  les  formes  d’une 
tunique,  d’une  armure  ou  d’une  dalmatique,  que  la  fantaisie  et  tout  le  luxe 
d’imagination  des  artistes  orfèvres  brodent,  cisèlent,  fleurissent  avec  une  variété 
infinie. 

En  ce  qui  concerne  les  icônes,  l’influence  de  Byzance  est  incontestable: 
Byzance,  initiatrice  religieuse  de  la  Russie,  ne  pouvait  faire  autrement  que  de 
lui  transmettre  les  traditions,  les  rites  et  les  objets  de  son  culte.  C’est  en  988 
que  le  grand-duc  de  Kief,  Wladimir,  se  convertit  à la  religion  orthodoxe  pour 
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Icône  de  saint  Platon. 

Mctaehromotypie  Sidorsky  (Saint-Pétersbourg). 


épouser  la  sœur  des  empereurs  grecs  Basile  et  Constantin  et  signer  la  paix  avec 
ces  princes.  Retournant  à Kief,  il  emporta  avec  lui  une  masse  d’icones,  de  livres 
et  d’objets  sacerdotaux.  Nécessairement,  des  moines  byzantins  présidèrent  à la 
construction  des  églises  et  des  couvents,  formant  ainsi  une  lignée  de  disciples 
imbus  de  leur  style  et  de  leurs  principes  de  décoration.  Comme  exemple,  je 
ne  veux  citer  que  l’icone  de  la  Vierge  ancienne  de  Kief,  qui  date  de  1147. 
Presque  à deux  siècles  de  distance,  nous  retrouvons  la  décoration  purement 
byzantine.  L’encadrement  est  pour  ainsi  dire  classique;  la  première  bande, 
formée  de  branchettes  de  feuilles  de  chêne,  reliées  entre  elles  par  des  pierres 
fines,  est  absolument  régulière;  la  large  bande  de  feuilles  de  laurier  se  déroule 
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en  méandres  autour  de  l’icone,  et  dans  le  dernier  petit  cadre  nous  découvrons 
des  palmettes.  Quant  au  dessin  de  la  robe  de  la  Vierge,  il  est  de  feuillages 
composés  et  rappelle  de  très  près  la  tunique  de  saint  Michel  de  Byzance 
(ixe  siècle).  Cependant,  le  grand-duc  Iaroslaw  le  Grand,  le  Charlemagne  de 
la  Russie,  ayant  réuni  en  concile  les  évêques  de  son  empire  (io5i),  déclara 
l’Église  russe  indépendante  de  l’Église  grecque,  et,  par  cela  même,  un  nouveau 
mouvement  se  forma,  plus  personnel,  plus  inhérent  aux  sentiments  et  aux 
aspirations  du  peuple  russe.  Avides  de  rêves  d’infini,  extatiques  et  mélanco- 
liques, les  Russes,  pareils  en  cela  aux  Arabes,  cherchent  à donner  une  certaine 
irréalité  aux  icônes  qu’ils  adorent,  et  c’est  bien  pour  cela  qu’ils  voilent  la 
peinture  avec  des  revêtements  de  métal  précieux.  Mais,  contrairement  aux 
Arabes,  — des  maîtres  en  matière  d’Art,  — ils  cherchent  l'effet  immédiat,  la 
vision  brutalement  subite  de  Dieu  et  des  saints,  auréolée  d’or. 

Et,  pourtant,  fanatiques,  ils  veulent  donner  à leurs  icônes  d’autres  ornemen- 
tations que  celles  qu’ils  ont  toujours  connues.  Ils  élaguent  les  ornementations 
antiques  à titre  d’impures,  ils  rejettent  les  plantes  vertes  insuffisamment  riches  et 
n’admettent  que  la  flore  mêlée  aux  arabesques,  dans  lesquelles  ils  peuvent 
déployer  toute  leur  fantaisie  : ciselant  sur  un  fond  d’or  jaune  des  filigranes 
d’argent,  sertissant  des  tiges  de  perles  fines  pour  des  fleurs  étranges,  orchidées 
d’améthiste,  tulipes  de  saphir  à cœur  d'éinéraudes,  étoiles  multicolores. 

Plus  de  méandres,  plus  de  palmettes;  ce  ne  sont  qu’entrelacs,  rosaces, 
fleurons  et  assemblages  de  polygones.  C’est  un  ensemble  étrange  qui  commence 
on  ne  sait  où  et  qui  finit  on  ne  sait  comment.  Dans  cette  catégorie  nous 
pouvons  citer  la  Porte  royale  d'iconostase  en  bois  sculpté  et  doré  du  couvent 
Saint-Jean,  à Kirilo-Bélozersk.  Quels  surprenants  rapports  avec  les  arcades 
arabes  a cette  porte  d’iconostase!  Si  elle  ne  comportait  pas  des  icônes,  ne  vous 
rappellerait -elle  pas,  par  ses  arabesques  enchevêtrées  et  ses  colonnes  terminées 
par  des  réductions  d'églises  à cinq  coupoles,  une  porte  de  mosquée?  Cette 
bordure  de  l’icone  de  saint  Nikone,  or  sur  azur,  avec  rehauts  de  sinople,  ne 
vous  semble -t- il  pas  l’avoir  déjà  vue  dans  de  vieux  manuscrits  enluminés 
du  Caire  ou  de  l’Escurial  ? Et  quelle  étonnante  souplesse  dans  les  rinceaux 
enlacés  de  la  reliure  d’ Évangile  (ifiq'i)!  Quelle  richesse!  Nervures  de  brillants, 
émaux  d’une  finesse  merveilleuse,  rubis,  topaze,  saphirs,  enchâssés  dans  des 
cassolettes  de  filigrane,  fines  comme  des  mailles  de  toile  d’araignée  ! Comme 
tous  les  détails  ont  été  observés!  Quel  fini  dans  l’exécution,  et  comme  on  sent 
bien  que  l’artiste  a laissé  libre  cours  à sa  fantaisie,  qu’il  a patiemment,  amou- 
reusement caressé  la  chimère  d’infini  épanouie  en  fleurs  irréelles! 

Moins  éclatante  de  teintes,  mais  aussi  délicate  de  dessin,  est  YÉtole  du 
XVIIe  siècle  conservée  au  nouveau  couvent  du  Sauveur,  à Moscou.  L’harmonie 
est  délicieuse  entre  ces  arabesques  florescentes  et  l’orient  tendre  des  perles 
dont  elles  sont  brodées. 

Par  ces  quelques  exemples,  il  est  facile  de  se  rendre  compte  que  la  période 
la  plus  artistique  des  arts  somptuaires  en  Russie  s’étend  du  xin®  au  xvme  siècle, 
c’est-à-dire  avant  le  règne  de  Pierre  le  Grand  qui  introduisit  les  styles  étrangers. 
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Energique  géant,  dévoré  de  la 
fièvre  d’activité,  mesurant  toute 
chose  à sa  taille,  entêté  dans 
son  désir  de  voir  réalisés  très 
vite  les  projets  par  lui  formés, 

Pierre  Ie1'  crée,  à grands  coups 
d'audace,  des  choses  imposantes 
et  ne  s’attarde  pas  aux  rêve- 
ries des  artistes.  Il  voit  grand, 
il  voit  d’ensemble  : le  détail 
patient  ne  l’intéresse  guère. 

Alors  survient  une  époque 
de  décoration  massive  avec 
colonnes,  plein  cintre,  dessins 
lourds  et  couronnements  pres- 
que coniques. 

Ce  style  s’est  maintenu  fort 
longtemps,  jusqu’au  règne 
d’Alexandre  II,  qui  encouragea 
la  renaissance  de  l’ancien  style 
national.  Nous  en  retrouvons 
les  traces  dans  deux  icônes  de 
l’église  russe,  à Paris.  La  pre- 
mière icône,  offerte  par  S.  M. 

Alexandre  II,  a tout  un  enca- 
drement en  or  massif  et  pierres  précieuses,  formé  de  deux  rangs  de  chapiteaux 
bulbeux  superposés,  séparés  entre  eux  par  des  plaques  supportant  des  arabes- 
ques sur  fond  poli  et  détachées  au  moyen  de  filets  martelés.  La  plaque 
commémorative  est  en  émail  avec  dessins  imités  d’après  les  broderies  russes. 
Le  couronnement  est  formé  de  trois  niches,  dont  celle  du  milieu  renferme  une 
icône  d’Alexandre  Newski,  patron  de  l’église.  La  veilleuse  qui  brûle  constam- 
ment devant  l’icone  est  en  cristal  rouge  serti  d’arabesques  d’or. 

La  seconde  icône  a été  donnée  par  l’ancien  marguillier  de  l’église,  M.  Mazou 
rine.  Par  les  détails  de  son  ornementation,  malgré  ses  sculptures  en  plein 
bronze,  elle  paraît  plus  légère,  peut-être  à cause  de  ses  colonnes  ciselées  et  de 
son  couronnement  en  or  découpé  à jour,  qui  semble  une  fine  dentelle. 

En  ce  qui  concerne  les  icônes  actuelles,  une  contre-évolution  s’étant  pro- 
duite, les  fabricants  s’appliquent  à leur  donner  le  style  ancien  en  s’inspirant 
de  la  faune  et  de  la  flore,  agrémentées  de  pierres  précieuses  et  d’émaux  translu- 
cides, qui  sont  de  véritables  chefs-d’œuvre  sortis  des  mains  géniales  de  Sazikof, 
Klebnikof,  Ovtchinnikof,  des  maîtres  en  cette  matière.  Les  prototypes  d’icones 
anciennes  sont  ceux  de  la  Vierge  de  Kasper,  de  la  Vierge  Jbérietine,  de  la 
Vierge  de  Kazcin  et  de  la  Vierge  de  Wladimir,  icônes  miraculeuses,  encadrées 
de  topazes,  de  rubis,  de  diamants,  de  saphirs  et  d’émeraudes  d’une  grosseur 
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Icône  de  saint  Nicolas. 

Métachromotypie  Sidorsky  (Saint-Pétersbourg). 
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invraisemblable.  A noter  particulièrement,  l’émeraude  de  l’icone  de  la  Vierge 
de  Wladimir  (cathédrale  de  l’Assomption,  à Moscou),  d’une  valeur  de  plus  de 
200,000  roubles  (53o,ooo  francs). 

Pour  terminer,  je  tiens  à donner  aux  lecteurs  de  la  Revue  des  Arts  décoratifs , 
deux  descriptions  de  cathédrales  : la  cathédrale  Saint-Isaac,  à Pétersbourg,  et  la 
cathédrale  de  l’Assomption,  à Moscou. 

La  cathédrale  Saint-Isaac,  qui  a coûté  75,000  millions  de  francs,  est  bâtie  sur 
pilotis;  tout  l’édifice  n’est  que  marbre  et  granit  rouge  de  Finlande,  ce  qui  donne 
de  continuels  affaissements  nécessitant  de  constantes  réparations. 

Saint-Isaac  appartient  à l’époque  où  on  n’avait  pas  encore  d'écoles  d’art  et 
où  l’on  se  contentait  de  «copier»  des  monuments  connus.  Mélange  de  Saint- 
Pierre  et  du  Panthéon  de  Rome,  avec  un  rappel  flagrant  du  dôme  des  Invalides 
de  Paris,  Saint-Isaac  ne  peut  donc  pas  nous  intéresser  par  son  extérieur.  Mais, 
à l’intérieur,  quel  amas  de  richesses,  quelle  profusion  de  marbres  rares,  de 
mosaïques,  de  dorures  ! 

1 1 2 colonnes  de  malachite  couronnées  de  pilastres  en  lapis-lazuli ; 3i  icônes 
en  mosaïque;  7 énormes  lustres  en  bronze  de  140  bougies  chacun,  parvenant  à 
peine  à éclairer  le  merveilleux  iconostase  de  bronze  doré  1 ; le  tombeau  du  Christ 
pour  lequel  on  a employé  24  kilogrammes  d’or  pur;  l’évangéliaire  en  or  massif 
pesant  20  kilogrammes;  les  autels  latéraux  en  marbre  et  malachite;  les  habits 
sacerdotaux  mériteraient  une  attention  soutenue  et  une  description  pour 
laquelle  la  place  me  manquerait  ici.  En  résumé,  tout  ce  que  peut  donner  la 
fortune  est  accumulé  dans  Saint-Isaac,  réceptacle  de  trésors  inestimables. 

On  pourrait  en  dire  autant  de  la  cathédrale  de  l’Assomption,  à Moscou. 

Entièrement  construite  dans  le  style  byzantin,  l’église  affecte  la  forme  d’un 
carré  parfait  dont  le  côté  oriental  présente  cinq  ressauts  en  demi-cercle.  Quatre 
colonnes  colossales  de  deux  mètres  cinquante  de  diamètre  supportent  les  arcades. 
Sur  ces  arcades  et  sur  les  murs  du  sanctuaire  s’élèvent  les  coupoles;  celle  du 
milieu,  plus  grande  que  les  autres,  couronne  le  centre  de  l’église.  Quatre  petites 
coupoles  sont  disposées  aux  quatre  angles.  Le  nombre  de  ces  coupoles  désigne 
N.  S.  Jésus-Christ  et  les  quatre  évangélistes. 

L’autel  est  séparé  de  la  nef  par  un  iconostase  qui  s’élève  presque  jusqu’à  la 
voûte.  La  lumière  affaiblie  que  laissent  passer  les  fenêtres  haut  placées  vient  se 
jouer  sur  les  cadres  d’or  et  d’argent,  les  couronnes,  les  ornements  brillants  et 
sur  un  énorme  lampadaire  d’argent  massif  suspendu  au  centre  de  l’édifice. 
L’éclat  des  métaux  précieux  est  encore  augmenté  par  le  reflet  d’une  foule  de 
lampes  pareilles  à des  lampes  de  mosquée  et  de  cierges  allumés  devant  les  icônes. 

Les  murs  et  les  voûtes  de  la  cathédrale,  ornés  de  fresques  sur  fond  or,  en 
augmentent  encore  l’aspect  solennel.  L’autel  principal,  dédié  à l’Assomption  de 
la  Vierge,  est  précédé  d’un  iconostase  à cinq  étages  dont  les  icônes  représentent 
des  personnages  de  l’histoire  sainte  et  des  saints  de  l'Église  orthodoxe.  A droite 

1.  L’iconostase  est  une  haute  cloison  en  argent,  bronze  ou  bois  doré,  qui  cache  l’intérieur  de  l’autel  aux 
regards  des  paroissiens.  La  porte  royale  ou  porte  du  milieu  ne  s’ouvre  entièrement  que  quatre  ou  cinq  fois 
pendant  le  service  divin. 
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de  la  porte  royale,  se  trouve  une  remarquable  icône  du  Sauveur,  peinte  par 
l’empereur  grec  Manuel;  à gauche,  on  aperçoit  l’icone  miraculeuse  de  la  Vierge 
de  Wladimir,  peinte,  dit- on,  par  saint  Luc. 

Cette  image  est  considérée  comme  miraculeuse,  parce  qu’on  lui  attribue  la 


Etole  brodée  du  perles  fuies  (xvue  siècle).  Nouveau  couvent  du  Sauveur  à Moscou. 


préservation  de  Moscou  de  l’invasion  de  Tamerlan.  Elle  est  placée  dans  un 
cadre  précieux;  le  revêtement  des  habits  de  la  Vierge  est  en  or  pur  avec  semis 
de  fleurs  dont  les  cœurs  sont  en  pierres  précieuses. 

Outre  cet  autel,  l’église  possède  trois  autres  chapelles. 

C’est  dans  la  cathédrale  de  l’Assomption  que  se  trouve  le  trône  de  Mono- 
maque.  Tout  en  bois,  il  est  surmonté  d’un  toit  conique  supporté  par  quatre 
eolonnettes  décorées  de  l’aigle  à deux  têtes  et  repose  sur  quatre  lions  également 
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en  bois  sculpté.  C’est  sur  ce  trône  que  les  tzars  entendent  la  messe  le  jour 
de  leur  couronnement. 

A remarquer  encore,  dans  la  cathédrale  de  l’Assomption,  les  célèbres  portes 
de  Korsoun  ou  portes  d’or.  Elles  sont  en  fer,  recouvertes  de  cuivre  et  dorées. 
Elles  sont  divisées  en  vingt  compartiments.  Sur  ceux  du  haut,  figurent 
des  événements  de  l’histoire  sainte,  et,  sur  ceux  du  bas,  Apollon,  Platon  et 
autres  personnages  du  paganisme.  C’est  près  de  ces  portes  que  les  grands-ducs 
recevaient  l’investiture  des  ambassadeurs  du  Khan  au  temps  de  la  domination 
tatare. 

La  sacristie  et  la  bibliothèque  de  la  cathédrale  renferment  des  objets  d’une 
richesse,  d'une  variété  et  d’une  rareté  extraordinaires. 

Mais,  en  dépit  de  tout  cela,  ces  cathédrales  sont  imposantes  et  — tristes!  En 
y entrant,  vous  comprendrez  le  mysticisme  du  Slave,  enveloppé  d’ombre  et  de 
mystère,  prosterné  devant  l’iconostase  aveuglant  de  dorures,  resplendissant  de 
tous  les  feux  de  pierres  précieuses  serties  dans  les  icônes...  vous  n’y  éprouverez 
pas  l’émotion  artistique  que  procurent  les  vieilles  églises  gothiques! 

Z.  DE  WASSILIEFF. 


Mon  cher  Directeur, 

Une  erreur  s’est  glissée  dans  mon  étude  sur  l’École  de  la  Société  impériale  d’encourage- 
ment aux  Arts  (Saint-Pétersbourg).  Les  comptes  rendus  des  séances  du  Comité  portaient, 
marqué  par  le  Comité  comme  directeur  de  l’École  de  dessin,  M.  Saboneief;  or,  il  se  trouve 
que  M.  Saboneief  ne  s’occupe  que  de  l’enseignement  et  que  toute  la  partie  administrative 
incombe  au  secrétaire,  M.  Sobko. 

C’est  donc  à M.  Sobko  que  revient  l’honneur  d’avoir  acquis  à la  Société  d’encourage- 
ment aux  Arts  les  grandes  donations  telles  que  celles  de  S.  M.  Alexandre  III 
(200,000  roubles)  et  S.  M.  Nicolas  II  (100,000  roubles)  pour  les  Ateliers  industriels,  ainsi 
que  le  don,  par  la  Ville  de  Saint-Pétersbourg,  de  la  maison  sise  au  Demidof  Péréoulok.  La 
subvention  de  3o,ooo  roubles  citée  par  moi  a été  retirée  au  dernier  moment. 

Ainsi  que  me  l'explique  M.  Sobko,  c’est  à lui  qu’appartient  toute  cette  organisation  et 
c’est  lui  qui  a dû  lutter  dans  toutes  ces  affaires.  Eu  égard  à toute  la  peine  qu’il  s'est 
donnée  au  service  de  l’Art,  M.  Sobko  a été  élu  membre  du  Conseil  municipal  de 
Saint-Pétersbourg  et  nommé  rédacteur  en  chef  d’une  nouvelle  revue  mensuelle  illustrée  : 
Art  et  Industrie,  que  la  Société  va  publier  avec  l’autorisation  supérieure  de  S.  M. 
l’Empereur,  à partir  du  mois  d’octobre  prochain.  Ayant  le  souci  de  l’exactitude  dans  mes 
études,  je  regrette  de  ne  pas  avoir  eu  plus  tôt  en  ma  possession  cette  rectification,  et  je 
vous  prie,  mon  cher  Directeur,  de  vouloir  bien  la  faire  paraître  dans  le  plus  prochain 
numéro  de  la  Revue  des  Arts  décoratifs. 

Merci  à l’avance,  etc. 

Z.  DF.  WASSILIEFF. 


Le  Directeur-Gérant  : Victor  Champier. 


Bordeaux.  — lmp.  G.  Gounouilhou.  — G.  Chapon,  dirattur.  — Rue  Guiraude,  1 1. 
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a décoration  éphémère,  la  décoration 
des  fêtes  publiques,  la  décoration  de  *f\ 
la  rue  n’apparaissent  plus,  depuis  *y 
longtemps,  que  dénuées  d’intérêt.  Les 
Quatorze- Juillet  républicains  ont  remplacé  î 
automatiquement  les  Quinze- Août  impéria- 
listes, sans  modifier  sensiblement  un  effet 
d'ensemble  manquant  vraiment  d’imprévu. 
Quand  on  a aligné,  sur  les  trottoirs,  des  mS9‘ 
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mâts  badigeonnés  de  jaune  d'ocre  ou  de  vert  pomme 
et  agrémentés  de  boucliers  en  carton  imitant  le  fer 
battu;  quand  on  a pendu  des  ballons  rouges  dans  les 
arbres;  quand  on  a enserré  la  place  de  la  Concorde 
et  les  Champs-Elysées  dans  une  série  de  girandoles 
dont  les  globes  dépolis  rappellent  l’ancien  Jardin 
Mabile;  quand  on  a jeté  des  draperies  de  velours 
grenat,  frangées  de  cuivre  doré,  sur  les  tribunes 
officielles;  quand  on  a déshonoré  la  façade  de  Notre- 
Dame  avec  une  centaine  de  mètres  d’andrinople  ; 
quand  on  a ridiculisé  l’obélisque  avec  quatre  drapeaux 
tricolores  en  verres  de  couleurs;  quand  on  a accroché, 
un  peu  partout  et  au  hasard,  des  oriflammes,  des 
bannières  et  des  banderoles,  on  demeure  ravi  des 
résultats  obtenus,  la  presse  replace  son  sempiternel 
cliché  de  « spectacle  féerique  » et  tout  le  monde  va 
se  reposer  en  attendant  l’année  suivante. 

Une  sérénité  aussi  complète  paraît  excessive, 
car,  de  ces  mirifiques  décorations  se  dégage  une  si 
implacable  monotonie,  qu’il  faut  sucer  le  lait  de  sa 
nourrice  ou  être  sujet  de  Béhan/.in  pour 
se  laisser  émouvoir  par  des  splendeurs 
n’attestant  en  rien  la  vivacité  de  notre 


imagination. 


Cette  constatation  devient  pé- 
nible, humiliante  même,  si  l’on 

évoque  le  souvenir  des  admirables 
fêtes  populaires  d’antan.  Hélas! 
où  sont  les  fontaines  aux  cariatides 
vivantes  de  Louis  XI?  Le  palais 
fleuri  élevé  sur  le  Pont- Neuf  pour 

recevoir  Charles  IX  ? Les  arcs 

de  triomphe  aux  magistrales 
silhouettes,  dorés,  peints  et 
sculptés,  construits  dans  les 
carrefours  par  où  devait  pas- 
ser Louis  XIV?  Les  portiques 
lumineux  se  reflétant  dans  l’eau, 
et  les  monstres  de  feu  sillonnant  la  Seine,  lors  des  noces  de  Louis  XV  I?  Que  sont 

devenues  ces  merveilles  dont  les  récits  ou  les  estampes  du  temps  nous  apportent 

la  vivante  impression,  et  qui  nous  semblent  d’autant  plus  extraordinaires  que  nos 
bons  aïeux  ne  possédaient  pas  les  multiples  et  puissants  éléments  de  succès  mis  à 
notre  disposition  par  la  science  et  l’industrie  modernes? 

La  cause  d’une  décadence  aussi  anormale  provient,  je  crois,  de  l’apathie  adminis- 


Base  d’un  minaret  de  la  porte  principale  de  l’Kxposition  de  1900. 
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Porte  principale  de  l’Exposition  de  1900.  — M.  R.  Binet,  architecte. 


trative,  de  la  routine  bureaucratique,  de  la  suppression  de  l’individualisme,  de  l’horreur 
de  l'initiative  privée,  de  la  centralisation  officielle.  On  prépare  non  pas  une  fête,  mais 
les  fêtes  publiques,  comme  on  organise  les  services  de  l’emprunt,  de  l’enregistrement 
ou  de  l’enseignement;  tout  cela  marche  au  doigt  et  à l’œil  et  réglementairement,  mais 
sans  élan,  sans  passion,  sans  enthousiasme,  sans  plaisir,  sans  émulation,  et  traduit, 
avec  une  regrettable  fidélité,  le  morne  ennui  qui  ronge  le  rond-de-cuir  chargé  d’exprimer 
les  joies  spontanées  de  la  foule. 

Qu'on  laisse,  au  contraire,  librement  vagabonder  l’imagination  de  chacun,  et  es 
résultats  seront  tout  différents.  J’ai  vu,  pendant  les  manœuvres,  des  soldats  dresser 
dans  les  champs  des  autels  improvisés  vraiment  délicieux;  des  marins  arranger  des 
ponts  et  des  intérieurs  de  navire  avec  un  étonnant  instinct  du  décor;  des  paysans 
parer  d’une  façon  charmante  les  plus  modestes  bourgades,  les  jours  de  Fête-Dieu,  et 
des  boutiquiers,  des  bourgeois,  des  artisans  imprimer  un  caractère  très  particulier  à 


r 


332  REVUE  DES  ARTS  DÉCORATIFS 

certains  quartiers  de  Paris,  en  utilisant  avec  goût  les  éléments  les  plus  simples  et 
les  moins  coûteux.  Il  y a là  toute  une  doctrine  qu’on  a tort  de  négliger,  car  elle 
s’appuie  sur  une  longue  et  indiscutable  expérience. 

Constatant  avec  chagrin  l'inutilité  des  gros  sacrifices  pécuniaires  des  contribuables 
dans  ce  sens,  je  révais  depuis  longtemps  aux  moyens  pratiques  de  redorer  d’une  note 
d’art  nos  fêtes  populaires,  lorsqu’un  flatteur  et  agréable  hasard  me  plaça  à la  présidence 
de  la  Classe  71,  à l’Exposition  universelle  de  1900,  classe  qui  comprend  dans  ses 
attributions  « la  Décoration  pour  fêtes  publiques  et  privées».  L’occasion  peut-être 
unique  se  présentant  d’appliquer  mes  théories  et  de  révolutionner  les  vieux  errements, 
je  l’ai  saisie  et  je  me  suis  mis  à l’œuvre,  aidé  d’ailleurs  par  un  Comité  exceptionnel 
dont,  entre  autres,  un  des  membres,  M.  Roche,  le  distingué  sculpteur,  a apporté  un 
dévouement  et  une  énergie  d’apôtre  dans  la  plus  active  et  la  plus  intelligente  des 
collaborations. 

Persuadés  que  l’Art  doit  se  manifester  partout  et  que  l’objet  le  plus  vulga-ire  peut 
s’idéaliser  sous  le  souffle  créateur  d'un  homme  de  talent,  convaincus,  en  outre,  comme 
je  le  disais  plus  haut,  que  l’initiative  individuelle  est  seule  capable  de  réagir  contre 
l’état  comateux  qui  nous  atrophie,  nous  faisons  appel  à toutes  les  bonnes  volontés,  afin 
de  montrer,  en  1900,  ce  que  sait  accomplir  le  génie  français  dès  qu’on  l'abandonne  à 
sa  libre  inspiration.  Nous  nous  adressons  indifféremment  aux  peintres,  aux  sculpteurs, 
aux  architectes,  aux  graveurs,  aux  décorateurs,  aux  ingénieurs,  aux  industriels  et  aux 
ouvriers,  à tous  ceux  qui  ont  une  idée  nouvelle  et  qui  désirent  la  traduire  sous  une 
forme  matérielle. 

Élargissant  le  cadre  trop  spécial  de  ce  programme,  nous  avons  pensé  que  la  rue 
avait  droit,  d’une  façon  constante,  à une  ornementation  présentant  des  qualités  de 
grâce,  de  charme,  d’élégance,  de  goût  et  de  beauté,  dignes  du  passé  et  dignes  du 
présent.  Nous  comptons  donc  exposer,  dans  la  Classe  71,  des  kiosques  à journaux,  des 
édicules  pour  les  concerts  d’été,  des  bancs  de  jardin,  des  lampadaires,  des  enseignes, 
des  tribunes  pour  distributions  de  prix,  des  tentes  pour  comices  agricoles,  des  guignols, 
des  théâtres  en  plein  vent,  des  manèges  à chevaux  de  bois,  des  baraques  foraines,  des 
boutiques  ambulantes  destinées  à remplacer  les  petites  horreurs  dont  nos  boulevards 
sont  encombrés  à l’époque  du  Jour  de  l’An;  en  un  mot,  tout  ce  qui  attire  le  regard  et 
fixe  l’attention  sur  la  voie  publique,  tant  à Paris  que  dans  le  village  le  plus  reculé 
de  notre  pays. 

Qu’on  réfléchisse  à la  transformation  radicale  apportée  par  un  Chéret  dans  la 
crapuleuse  industrie  de  l’affiche  commerciale,  et  l’on  évoquera  facilement  la  brusque 
modification  qui  aurait  lieu  dans  la  vision  du  passant,  le  jour  où  quelques  artistes 
consentiraient  à opérer  une  révolution  du  même  genre  dans  la  voirie  parisienne  et 
provinciale.  Qu’on  imagine  l’intervention  d’un  Willette,  d'un  Grasset,  d'un  Alexandre 
Charpentier,  d’un  Carabin,  d’un  Delaherche,  d'un  Sédille,  d’un  Karbowsky,  d'un 
Risler,  d'un  Desbois,  d’un  Baffier,  d’un  Steinlen,  d’un  Toulouse-Lautrec,  d'un  Roty, 
d’un  Lalique,  d’un  Rémon,  d’un  Couty  et  de  tant  d’autres,  et  l’on  se  rendra  compte 
du  changement  à vue  auquel  nous  assisterions. 

Pour  atteindre  le  but  cherché,  deux  difficultés  étaient  à vaincre  : trouver  un 
terrain  d’union  entre  les  artistes  et  les  industriels,  d'un  côté,  et,  de  l'autre,  obtenir 
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de  l’administration  de  l’Exposition  universelle  un 
emplacement  répondant  à l'importance  que  nous 
tenons  à donner  à notre  manifestation. 

Le  premier  point  ne  laissait  pas  que  d’ètre  extrê- 
mement épineux.  En  somme,  les  industriels  chargés 
des  fêtes  publiques  sont  possesseurs  d’un  matériel 
important,  représentant  des  fonds  considérables, 
matériel  en  bon  état,  dont  le  renouvellement  exigerait 
de  gros  capitaux.  Notre  proposition,  conséquemment, 
avait  des  chances  pour  recevoir  un  accueil  glacial. 

Eh  bien!  il  en  fut  tout  autrement.  Des  hommes 
comme  MM.  Belloir,  Voisin,  Jumeau  et  Jalot  acceptè- 
rent notre  projet  avec  empressement  et  se  montrèrent 
aussi  délicats  que  désintéressés.  Il  fut  de  suite  convenu 
que  les  maquettes  envoyées  par  les  artistes  seraient 
exécutées  aux  frais  et  aux  risques  et  périls  des  fabri- 
cants. De  plus,  le  directeur  des  magasins  du  Louvre, 

M.  Honoré,  cerveau  de  premier  ordre,  dont  l’initiative 
a déjà  rendu  d'inestimables  services  à l'Art  décoratif, 
se  mit  à notre  disposition  pour  préparer  le  programme 
du  prochain  concours  qui,  cette  année,  aura  comme 
thème  général  la  décoration  d’une  fête  publique, 
concours  dont  les  lauréats  verront  leurs  œuvres 
façonnées  par  l’Administration  du  Louvre  et  exposées 
en  1900. 

Restait  à convaincre  le  Commissariat  général  qui, 
ne  prévoyant  pas  l’extension  inattendue  donnée  à cette 
partie  — bien  secondaire  à ses  yeux  — de  la  Classe  71, 
ne  lui  avait  réservé  aucun  emplacement  spécial. 

Or,  sous  peine  d’être  surnommés  : Tourneurs  de 
mâts  de  cocagne  en  chambre , par  le  public, 
il  ne  nous  était  pas  possible  de  nous  installer  &&  > 
dans  une  galerie  couverte;  nous  avions 
impérieusement  besoin  du  plein  air,  du 
milieu  auquel  se  trouvent  destinées  les  ! 
fêtes  publiques  et  la  décoration  des  rues. 

MM.  Picard,  Dervillé  et  Bouvard  se  sont 
pliés  avec  une  amabilité  des  plus  bien- 
veillantes aux  nécessités  de  la  situation,  et 
ont  accordé  à nos  essais  les  rampes  du  pont  Alexandre  III  et  le  large  espace  qui 
précède  les  palais  sur  l’esplanade  des  Invalides.  Ce  sera  certainement  une  des 
parties  les  plus  en  vue  et  les  plus  mouvementées  de  l’Exposition;  nous  ne  saurions 
donc  assez  remercier  l’Administration  qui  encourage  ainsi  nos  efforts  et  devient 
notre  collaboratrice  convaincue. 
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Base  d’un  mât  de  la  porte  principale 
de  l’Exposition  de  1900. 
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Grisés  par  le  succès,  nous  avons  résolu  de  parachever  notre  œuvre,  en  plaçant 
sous  les  yeux  du  public  des  points  de  comparaison,  en  lui  montrant,  dans  une  sorte  de 
série  de  dioramas  vivants,  la  façon  si  curieuse,  si  personnelle,  si  originale,  si  colorée, 
si  typique,  dont  les  paysans  organisent  leurs  fêtes  populaires.  Toutes  les  provinces 
françaises  défileront,  à tour  de  rôle,  sous  les  quinconces  de  l’esplanade  : le  Nord,  avec 
ses  kermesses;  le  Midi,  avec  ses  farandoles;  la  Bretagne,  avec  ses  pardons;  le  Centre, 
avec  ses  assemblées,  chacune  apportant  à Paris  le  parfum  du  terroir,  ses  usages,  ses 
goûts,  ses  costumes,  la  coiffe  blanche  de  Pont-Aven,  le  chapeau  de  paille  de  Royat, 
le  bonnet  brodé  des  Ponts-de-Cé  et  le  coquet  casque  en  soie  d’Arles,  le  biniou,  le 


Guillot.  — Le  Travail ; maquette  d'une  frise  de  la  porte  principale  de  l’Exposition  de  1900. 


crin-crin,  la  musette,  la  vielle  et  le  tambourin.  Afin  de  compléter  la  transplantation, 
nous  comptons  même  sur  le  théâtre  à ciel  ouvert  de  Bussang  et  le  spectacle  en  pleins 
champs  de  Pleujean.  Sans  entrer  dans  des  détails  qui  s’éloigneraient  des  données 
générales  de  cette  Revue , j’ai  tenu  à esquisser  à grands  traits  le  complément  rationnel 
d'un  programme  visant,  d’une  façon  très  nette,  tout  ce  qui  a trait  de  près  ou  de  loin 
à l’embellissement,  soit  continu,  soit  passager,  de  la  voie  publique. 

En  résumé,  une  occasion  exceptionnelle  s’offre  aux  artistes  de  renouveler  radi- 
calement les  fêtes  populaires  et  de  leur  rendre  l’intérêt  qu’elles  ont  perdu;  l'heure  a 
sonné  de  reprendre  notre  suprématie  et  de  montrer  au  monde  entier  que  nous  n’avons 
pas  démérité,  que  nous  sommes  encore  doués  de  cet  esprit  primesautier,  de  cette 
imagination  verveuse,  de  cette  ingéniosité  subtile,  de  cette  facilité  prodigieuse  qui  sont 
les  qualités  exclusives  de  notre  race.  Réveillons-nous,  sachons  vouloir,  brisons  le  joug 
dévirilisant  de  doctrines  surannées,  oublions  le  passé,  aimons  le  présent,  tournons- 
nous,  confiants,  vers  l’avenir,  et  que  l'imposante  solennité  de  1900  marque  notre 
renaissance  et  notre  apothéose. 


Frantz  JOURDAIN. 


Cornet  gravé.  Cache-pot.  Hiver. 

(Porte-fleurs.)  (Chrysanthèmes  en  pâte  colorée  dans  la  masse.)  (Vase  émail  mat.) 

Pièce  unique. 


L’EXPOSITION  LACHENAL 


M.  Lachenal  est  un  vaillant  et  un  infa- 
tigable. Après  avoir  travaillé  de  longs  mois, 
dans  la  solitude  inspiratrice  de  sa  tranquille 
demeure  de  Châtillon,  on  le  voit  chaque  année 
réapparaître  à la  galerie  Georges  Petit,  les 
mains  pleines  d’œuvres  qui  attirent  sur  elles 
et  sur  lui  l’attention  des  amateurs  sérieux. 

Maître  de  tous  les  procédés  de  la  fabri- 
cation céramique,  il  sait  donner  à chacune  de 
ses  expositions  l’attrait  d’une  variété  infinie. 
Personne  ne  le  surpasse  dans  la  reproduc- 
tion familière,  originale  et  spirituelle  de  nos 
animaux  domestiques.  Son  atelier  est  une 
ménagerie  intime  et  ses  jolis  modèles  passent, 
sans  se  faire  prier,  de  la  basse-cour  au  salon. 
Il  serait  difficile  de  traiter  avec  plus  de  bon- 
heur le  coq  et  la  poule,  le  canard  et  le  pigeon. 
La  céramique  d’ornement  ne  lui  est  pas  moins  favorable,  et  nous  avons  vu-de  lui 
des  frises  et  des  lambris  dignes  d’orner  les  résidences  les  plus  aristocratiques,  des 


La  Reine  des  prés. 
(Peinture  sous  émailA 
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têtes  d’expression,  parfois  très  émou- 
vantes, sont  d'une  plastique  irrépro- 
chable. Ce  céramiste  est  un  sculpteur. 
L’exposition  actuelle  nous  donne 
l'occasion  de  signaler  quelques  nou- 
veautés intéressantes,  non  seulement 
par  les  formes,  mais  encore  par  la 
technique  toujours  plus  intelligente 
et  plus  raffinée  du  maître  céramiste. 
Tout  d’abord,  nous  avons  à signaler 
des  pièces  craquelées  dans  la  masse, 
d'un  effet  saisissant,  avec  des  colo- 
rations d’émaux  d’une  tonalité  mate 
et  veloutée  dont  la  douceur  est,  pour 
ainsi  parler,  la  caresse  de  l’œil.  Nous 
citerons,  parmi  ces  séduisantes  colo- 
rations, le  vert  azuré,  glauque  comme 
la  vague  de  l’océan,  le  bleu  de  mer, 
plus  intense  et  plus  égal,  et  le  brun 
de  roc,  plus  sombre  et  plus  sévère. 
Deux  veloutés  sont  à retenir  : Le 
velouté  de  prune  et  le  velouté  de 
pêche;  le  velouté  cachemire,  qui  lutte  avec  les  plus  beaux  châles  de  l’Inde,  et  le 
multicolore,  dont  les  teintes  harmonieuses  se  fondent  et  s’évanouissent  les  uns  dans 
les  autres. 

Parmi  les  formes  nouvelles  que  donne  cette  année  M.  Lachenal,  on  remarque  avec 
plaisir  des  vases  d'une  composition  très  ingénieuse.  L'artiste  prend  une  plante  pour 
point  de  départ  : un  roseau,  une 
courge,  un  iris,  et,  avec  une  vir- 
tuosité remarquable,  il  sait  faire 
servir  ses  différentes  parties  à la 
structure  de  ses  vases,  aux  appa- 
rences infiniment  variées.  Les 
racines  forment  le  pied;  les  ra- 
meaux deviennent  les  anses,  et 
l’épanouissement  de  la  fleur  se 
charge  du  décor.  Dans  ce  genre, 
il  y a dans  sa  composition  de 
très  heureuses  trouvailles.  M.  La- 
chenal ne  se  borne  point  à 
n’interpréter  que  ses  propres 
conceptions  : il  prête  aussi  le 
secours  de  ses  émaux  à quel- 
ques sculpteurs  de  talent.  La 


Les  faisans  (surtout),  faïence  mate  veloutée. 
Lachenal,  sculpteur. 


Les  Althœas.  Cruchette  fond  vert-de-rêve. 

(Vase  en  pâte  rose.)  (Email  mat  velouté.) 
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Jeanne  ci'  Arc  sur  son  bûcher, 
de  M.  Mac  Blondal,  avec  les 
émaux  mats  et  veloutés  dont  le 
céramiste  l’a  revêtue,  arracherait 
des  larmes  à un  Anglais,  et  les 
deux  figures  de  la  Rosée  et  de 
l'Aurore  (modèles  de  M.  Mas- 
soule)  se  détachent  sur  la  panse 
rebondie  d’un  vase  avec  des 
grâces  amoureuses.  Un  autre  vase 
colossal,  en  forme  de  balustre, 
d’un  vert  très  tendre,  que  décorent 
des  orchidées  un  peu  fantaisistes 

— mais  l’orchidée  n’est-elle  pas 
la  fleur  fantasque  par  excellence? 

— termine  superbement  la  série. 

Les  grès  flammés  ont  été, 

cette  année,  de  la  part  de  M.  La- 
chenal l’objet  d’une  prédilection 
spéciale,  et  que  je  comprends,  car 
je  la  partage.  Le  grès  flammé, 
dont  les  tonalités  sont  si  puis- 
santes, si  riches  et  parfois  si 
harmonieuses  dans  leur  excès 
même,  ont  un  caractère  essen- 
tiellement décoratif,  mais  que  l'artiste  ne  peut  pas  régler  à son  gré.  C’est  qu'il  ne 
travaille  pas  seul.  Il  est  obligé  d’accepter  le  secours  d’un  collaborateur  aussi 
capricieux  qu'il  est  puissant,  et  dont  il  ne  lui  est  pas  possible  de  définir  à l’avance 

et  de  régler  l’action;  quand 
il  lui  a livré  son  œuvre, 
quand  il  l'abandonne  à ses 
dévorantes  caresses,  dans 
les  ténèbres  enflammées  du 
four,  il  se  passe  quelque 
chose  de  mystérieux,  d’in- 
connu, je  dirai  volontiers  de 
terrible,  dont  le  résultat,  que 
personne  n’a  pu  prévoir, 
tantôt  vous  déconcerte,  et 
tantôt  vous  ravit.  Toutes 
les  tentatives  ne  sont  pas 
couronnées  de  succès;  mais 
une  tentative  réussie  fait 
Jardinière  ajourée,  vert-de-rêve.  Émail  mat  velouté.  Oublier  1 ecllCC  des  Cent  ail- 


Bouteille  et  vase 

(modelés  directement  en  pâte  colorée). 
Pièces  uniques. 


46 


338 


REVUE  DES  ARTS  DÉCORATIFS 


très.  C’est  alors  une  splendeur  et  un  éblouissement.  L’ardeur  du  feu  se  retrouve  sur 
les  parois  étincelantes  qu’il  a caressées  en  rendant  leur  éclat  éternel  et  incorruptible. 

Je  passe  légèrement  sur  des  choses,  intéressantes  sans  doute,  mais  déjà  vues,  telles 
que  les  imitations  de  faïences  persanes,  et  les  vols  de  canards  traversant  l’espace,  pour 
faire  une  dernière  halte  devant  de  très  belles  céramiques  dont  l’artiste  a demandé  le 
décor  à des  pâtes  rapportées,  de  nuances  diverses,  qui  donnent  ainsi  à une  œuvre 
nouvelle  l’élégance  de  la  forme  et  la  grâce  de  la  couleur. 

Une  rapide  excursion  de  M.  Lachenal  dans  l’étincelante  région  des  verres  émaillés 
de  teintes  diverses  promet  à MM.  Daum  de  Nancy  un  collaborateur  précieux;  je  n’ai 
pas  à insister  davantage.  L’artiste  est  trop  connu  des  lecteurs  de  cette  Revue  pour  qu’il 
soit  nécessaire  d’étendre  plus  loin  ce  rapide  compte  rendu  : Qu’il  soit  loué  par  ses 
œuvres! 

Louis  EN  A U LT. 


Ivresse  (faïence^mate).  — Lachenal,  sculpteur. 
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La  décoration  d’intérieur  en  Allemagne,  partie  d’une  salle  à manger. 
(Hôtel  de  M.  Goetz,  directeur  du  Musée  des  Arts  décoratifs  de  Carlsruhe.) 
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LE  GRAND-DUCHE  DE  BADE 

(Suite  et  fin  *.) 

La  Landes -Gewerbehalle.  — Une  École  de  broderie.  — Les  industries  et  le  mouvement  artistique. 


Nous  avons  dit  qu’il  existait  à Carlsruhe,  avant  la  créa' 
tion  du  Musée  des  Arts  décoratifs,  un  établissement  fondé 
sous  le  nom  de  Landes -Gewerbehalle.  Institué  en  1 865, 
par  le  ministère  du  commerce,  ministère  qui  s’est  confondu  plus  tard 
avec  celui  de  l’intérieur,  cet  établissement  avait  eu  dès  le  début  un 
caractère  officiel.  Sa  destination  précise  consistait  à servir  de  point 
central  pour  les  produits  industriels  du  Grand-Duché.  Il  était,  comme 
son  nom  l’indique,  une  sorte  de  « halle  » régionale,  affectée  à l’indus- 
trie. Ce  nom,  au  reste,  ne  nous  paraît  pas  avoir  été  parfaitement 
heureux;  il  ne  répond  pas  assez  à l’idée  qu’on  peut  se  faire  d’un 


i.  Voyez  la  Revue  des  Arts  décoratifs,  numéros  d’octobre  et  de  novembre  1898. 
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établissement  d’ordre  supérieur.  Il  a sa  raison  d’être  davantage  aujourd’hui, 
depuis  qu’ont  été  créés  la  Kunstgewerbeschule  et  le  Kunstgewerbemuseum. 

Imaginez  une  exposition  permanente,  occupant  plusieurs  salles  dans  le 
rez-de-chaussée  d’un  bâtiment;  vous  trouvez,  dans  le  même  local,  une  biblio- 
thèque, un  laboratoire,  un  bureau  d’information  et  de  renseignement.  La 
Landes-Gewerbehalle  a le  devoir  d’offrir  un  conseil,  une  indication  à tous  ceux 
qui  peuvent  en  avoir  besoin.  Un  comité  veille,  à côté  du  directeur,  au  bon 
fonctionnement  de  ses  différents  services.  L’établissement  a,  en  outre,  pour 
organe  une  feuille1,  un  bulletin  si  vous  préférez,  qui  publie  les  communications 
intéressant  le  mouvement  industriel,  et  qui  est  en  même  temps  le  recueil 
attitré  des  diverses  associations  formées  dans  le  même  but,  des  « Gewerbe- 
vereine  » existant  dans  le  pays  de  Bade. 

On  aperçoit,  en  entrant  dans  la  ville  de  Carlsruhe,  cet  établissement,  installé 
aujourd’hui  dans  l’ancien  palais  de  la  margrave  Christine.  L’espace  y est  sans 
doute  un  peu  restreint,  et  les  fabricants,  on  le  sait,  trouvent  toujours  qu’ils 
n’ont  pas  assez  de  place  pour  leurs  produits.  Les  objets  sont  groupés  de  la 
façon  que  nous  avons  vu  mettre  en  pratique  plus  d’une  fois  à l’Union  centrale. 
Toutes  les  industries  d’art  sont  naturellement  représentées.  On  rencontre 
également  dans  les  galeries  d’exposition  divers  articles  techniques,  machines, 
appareils,  ustensiles,  produits  manufacturés,  menus  objets  ayant  leur  emploi 
dans  un  ménage. 

Au  point  de  vue  des  intérêts  matériels  de  la  production  et  du  commerce,  le 
but  de  l’institution  dont  nous  examinons  les  rouages,  est  nettement  indiqué. 
L’État,  en  accordant  son  appui,  savait  bien  quelle  était  l’étendue  de  l’œuvre 
qu’il  se  disposait  à patronner  et  à diriger.  Un  voyageur,  un  commissionnaire, 
un  commerçant  arrivant  dans  le  grand-duché  de  Bade,  se  rendent  compte  immé- 
diatement de  ce  qui  peut  les  intéresser  et  leur  convenir.  Les  visiteurs  de  tous 
genres  y rencontrent  des  leçons  de  choses;  les  ouvriers  y voient  les  progrès 
accomplis,  les  formes  de  la  production,  les  procédés  en  usage.  Les  écoliers,  les 
élèves  des  écoles  communales  peuvent  y trouver  les  éléments  d'une  vocation 
professionnelle.  Nous-même,  écrivain  pressé  de  nous  renseigner  et  de  nous 
instruire,  nous  avons  pu  faire  tout  d’abord,  dans  les  salles  d’exposition,  une 
revue  rapide  des  arts  et  des  industries  d'un  pays,  avant  toute  visite  dans  les 
fabriques,  et  les  ateliers. 

La  Landes-Gewerbehalle  est  en  rapport  avec  les  autres  établissements  artis- 
tiques du  Grand-Duché.  Elle  est  aussi  en  relation,  ce  qui  se  comprend,  avec 
les  établissements  du  même  ordre,  créés  dans  d'autres  villes  d’Allemagne  et 
convergeant  vers  l’Union  générale  des  Sociétés  allemandes,  qui  a son  centre 
à Berlin.  A Carlsruhe,  elle  représente  l’institution  la  plus  pratique  et  la  plus 
utilitaire  : c’est  la  section  contemporaine  où  le  marchand  est  admis  à faire  son 
étalage  et  à tirer  parti  de  son  travail.  Il  est  aisé  de  voir  qu’on  se  trouve  en 
face  d’une  organisation  complète.  Nous  avons,  à Carlsruhe,  et  il  en  est  de 

1.  Badische  Gewerbezeitung,  Organ  der  Grossherz ogl is c h c Landes-Geu'erbehalle  und  der  Badisclien 
Gewerbevereine. 
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même  dans  d’autres  localités,  comme  un  réseau,  comme  une  fédération  d’éta- 
blissements spéciaux  commençant  par  l’école,  s’appuyant  sur  les  musées, 
sur  les  bibliothèques  et  aboutissant  à l’exposition,  à la  salle  de  vente  et, 
logiquement,  au  bureau  d’exportation. 

Nous  n’avons  pas  besoin  de  nous  livrer  à aucune  récapitulation  : nous 
signalons,  si  l’on  veut,  au  point  de  départ,  et  comme  à un  premier  échelon,  le 
Musée  d’ethnographie  et  d’antiquités,  fondé  « pour  l’instruction  populaire  » sous 
ce  titre  : les  Collections  réunies.  Nous  avons  décrit  les  salles  du  Musée  des  Arts 
décoratifs;  nous  avons  résumé  les  travaux  de  l’École.  Il  y a un  autre  établisse- 
ment, dont  nous  parlerons  aussi,  fondé  sous  le  patronage  de  l’Association  des 
Dames  badoises,  l’École  de  broderie,  à laquelle  un  musée  se  trouve  annexé. 
N’y  a-t-il  pas,  de  toutes  parts,  une  sorte  de  bund  industriel?  On  sent  partout,  en 
Allemagne,  le  besoin  de  se  rallier,  de  s’entendre  sur  un  terrain  commun;  la 
forme  de  la  Confédération  est  encore  plus  vivace  qu’on  ne  croit,  avec  toutes  ses 
conséquences.  Nous  constatons  volontiers  ces  penchants,  cette  force,  ces 
ressources;  loin  de  nous  la  pensée  d’attaquer,  avec  les  moyens  superficiels 
qu’emploie  la  polémique  courante,  ces  utiles  et  fécondes  tendances.  Après  les 
avoir  consciencieusement  signalées,  nous  voudrions  trouver,  en  France,  la  même 
marche  en  avant,  les  mêmes  ramifications  intellectuelles  et  commerciales,  le 
même  esprit  de  groupement  s’appuyant  sur  des  écoles  spéciales,  créées  non 
seulement  à Paris,  mais  dans  nos  villes  principales  de  province. 

L’esprit  d’association,  qui  se  manifeste  en  Allemagne,  et  qui  contribue  si 
largement  au  mouvement  industriel,  est,  nous  le  répétons,  infiniment  louable. 
Voyons  de  quelle  façon  il  est  représenté  effectivement  dans  le  Grand-Duché 
de  Bade.  Le  Kunstgewerberein,  dont  M.  Hermann  Goetz  a été  lui-même  le 
fondateur,  fonctionne  depuis  1 885 . En  nous  reportant  au  dernier  relevé  qui 
a été  communiqué  au  public,  cette  Société  compte  six  cent  vingt  membres; 
la  cotisation  annuelle  est  de  dix  marks.  Moyennant  cette  faible  somme  (douze 
francs  cinquante),  les  membres  ont  droit  à tous  les  avantages  que  confère  la 
participation  à la  Société.  A côté  du  Bulletin,  ils  reçoivent  gratuitement  un 
recueil  illustré,  la  revue  d’art,  Innen- Dekoration , paraissant  tous  les  mois  et 
éditée  à Darmstadt 1 . Ce  recueil,  soutenu  par  la  contribution  des  membres,  leur 
apporte  des  éléments  d’étude;  il  amène  forcément  les  commerçants  qui  le  lisent 
à sortir  des  ornières  de  la  tradition. 

La  Société,  tout  en  faisant  état  de  ses  rentrées  annuelles,  dispose  d’un  fond 
dû  à une  loterie  ; elle  l’a  gardé  en  réserve,  et  en  emploie  les  revenus  à des 
dépenses  ordinaires  et  exceptionnelles,  à des  allocations  diverses,  à des  prix 
donnés  à de  jeunes  ouvriers  ou  à des  employés  méritants. 

Nous  ferons  remarquer  l’importance  de  la  bibliothèque,  appartenant  à la 
Landes -Gewerbehalle;  elle  comprend  quinze  mille  volumes,  et  plus  de  quatre 

i.  L'éditeur  de  ce  recueil,  M.  Alexander  Koch,  publie  aussi  une  revue  d’art,  dont  les  débuts  ont  ét^ 
très  remarqués,  et  qu’il  nous  arrivera  de  mentionner  plus  d’une  fois,  Deutsche  Kunst  unit  Dekoration.  Il 
faut  consulter  ce  recueil,  pour  se  pénétrer  de  certaines  manifestations  nouvelles;  il  faut  le  suivre  avec  attention. 
Le  texte  en  est  varié,  rédigé  avec  soin,  et  l’illustration  en  est  très  riche  et  très  documentée. 
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mille  cinq  cents  planches.  Nous  y avons  trouvé 
un  certain  nombre  d’ouvrages  et  de  publications 
françaises,  ainsi  que  la  revue  où  nous  écrivons 
ces  lignes.  Nous  croyons,  quant  à nous,  que  tout 
établissement  artistique,  toute  société  industrielle 
a intérêt  à posséder  sa  bibliothèque.  Elle  offre  de 
nombreuses  facilités  de  travail,  des  sources  multi- 
ples de  renseignements  aux  conservateurs,  aux 
membres  d’un  comité  ou  d’une  société  d’amis  des 
arts.  Une  salle  de  lecture  donne  une  vie  nouvelle 
et  entretient  un  va-et-vient  fécond  dans  un  musée. 

Faut-il  aussi  faire  valoir  les  avantages  que  la 
Landes-Gewerbehalle  tire  de  son  laboratoire,  de 
son  cabinet  d’expériencesetdecontrôlePOn  en  com- 
prend aisément  la  nécessité  pour  les  tissus,  pour 
les  métaux  précieux,  pour  l’analyse  des  substances 
et  des  couleurs.  Tout  cela  est  parfaitement  entendu, 
en  tant  qu’organisation.  Sans  doute,  on  admettra 
que  la  Landes-Gewerbehalle  présente,  sur  certains 
points,  des  analogies  avec  l’Union  centrale  des  Arts 
décoratifs;  il  n’en  est  pas  moins  vrai  que  cet  établis- 
sement marche  à l’aide  de  ses  propres  forces,  et  n’oublie  de  tirer  parti  d’aucun 
perfectionnement. 


Enseigne  en  fer  forgé. 

Projet  de  M.  Schumacher, 
bibliothécaire  de  la  Landes-Gewerbehalle, 


VII 


L’École  de  broderie,  fondée  par  l’Association  des  Dames  badoises,  mérite 
bien  d’appeler  notre  attention.  Et  n’est-ce  pas  le  moment  de  réunir  à nouveau 
des  éléments  de  comparaison,  lorsqu’il  se  produit  à Paris  un  mouvement  du 
même  genre  et  lorsqu’un  Comité  de  dames  s’est  mis  à l’œuvre,  sous  les  auspices 
de  l’Union  centrale?  Nous  allons  voir  comment  un  groupement  féminin  exerce 
son  influence  sur  les  arts  et  les  industries  dévolus  aux  femmes. 

L’établissement,  institué  à Carlsruhe,  et  que  nous  donnons  en  exemple,  porte 
ce  titre  : École  de  travail,  pour  la  broderie  d'art,  de  l’Association  des  Dames 
badoises'.  Des  cours  avaient  été  fondés  en  1867;  cet  enseignement  fut  trans- 
formé en  1880,  sous  la  haute  impulsion  de  la  Grande-Duchesse  de  Bade,  et  une 
école  de  broderie  artistique  fut  établie.  Le  but  de  cette  école  est  d’élever  le 
goût,  de  répandre  le  style,  de  diriger  les  jeunes  filles  vers  un  ordre  de  connais- 
sances auxquelles  elles  ne  songeaient  pas  assez,  en  brodant  à la  maison. 

Les  cours  comprennent  une  partie  d’enseignement  et  une  partie  d’application 
et  de  travail.  On  enseigne  la  broderie  en  croix,  la  broderie  dans  le  genre  des 
Gobelins,  les  applications  dans  le  genre  de  Venise,  la  tapisserie,  le  point 
plat,  etc.  Il  y a deux  cours  par  an,  qui  se  succèdent  et  durent  chacun  quatre 


I.  Arbeitschule  fiir  Kunstickerei  der  Biulischen  Fraueiivereins. 
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mois;  le  prix  des  leçons  est  fixé  à vingt  marks  par  cours.  Il  est  joint  à cet 
enseignement,  à deux  époques  différentes  de  l’année,  un  cours  complémentaire, 
d’emploi  de  la  broderie  à la  reliure,  à la  couverture  de  livres  ou  d’albums, 
à divers  petits  meubles,  à des  tablettes,  etc.  Ce  cours  a une  durée  de  deux 
mois  et  coûte  cinq  marks. 

Les  jeunes  filles  qui,  après  avoir  suivi  les  cours  d’enseignement,  ont 
reçu  la  mention  « bien  »,  obtiennent  d’entrer  dans  le  cours  de  travail, 
après  qu’elles  ont  encore  passé  par  un  cours  abrégé  de  l’École  de  dessin, 
fondée  par  l’Association.  Ce  cours  de  dessin  dure  cinq  mois,  et  on  y est  occupé 
six  heures  par  semaine.  Quatre  heures  de  travail  sont  au  moins  exigées  par 
le  règlement;  le  prix  est  de  dix  marks,  pour  cet  enseignement.  Les  élèves 
admises  à participer  aux  travaux  du  cours  supérieur  sont  exercées,  sous  une 
direction  spéciale,  à confectionner  des  ouvrages  dont  la  vente  a lieu,  et  dont  le 
prix  leur  est  distribué.  Mais  ce  dédommagement  n’est  assuré  que  suivant  les 
circonstances,  et  si  des  acheteurs  se  sont  présentés.  Les  leçons  de  l’École 
de  broderie,  ont  lieu  chaque  matin,  de  neuf  heures  à midi.  Un  jour  par  semaine, 
le  mercredi,  les  dames  qui  veu- 
lent venir  travailler  pour  leur 
compte,  sont  admises  contre 
le  payement  d’un  mark.  Elles 
bénéficient  ainsi,  en  partie,  de 
l’enseignement. 

M.  Baer,  professeur  de  des- 
sin, renouvelle  de  son  mieux, 
les  modèles  de  l’École.  Vous 
ne  pouvez  douter  des  consé- 
quences heureuses  exercées 
sur  les  travaux  de  femmes,  et 
de  l’amélioration  générale  qui 
en  résulte.  Une  exposition  a 
lieu,  chaque  année,  à l'occa- 
sion de  l’anniversaire  de  la 
Grande-Duchesse;  cette  expo' 
sition  coïncide  avec  un  bazar 
de  vente,  qui  se  tient  pour  les 
fêtes  de  Noël.  Dans  le  musée 
joint  à l’École,  on  remarque 
plusieurs  belles  pièces  de  den- 
telle, provenant  de  la  collection 
privée  grand -ducale.  Il  en  est 
une,  d’une  grande  valeur,  qui  a 
été  offerte  à la  princesse  de 

Bade  par  M-  la  comtesse  de  Porle  en  fer  dessin&  par  M k onenburg, 

Pourtalès.  L’Ecole  a,  en  train  exécutée  par  M.  Siedle,  à Triberg. 
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actuellement,  un  grand  travail  ecclésiastique 
pour  la  cathédrale  de  Strasbourg,  et  on  y 
achève  en  même  temps  un  voile  de  tabernacle 
pour  la  synagogue  de  Carlsruhe. 

VIII 

Nous  nous  sommes  initié  graduellement  aux 
industries  d’art  du  pays  de  Bade,  en  passant  par 
les  musées  anciens  et  modernes,  en  visitant  les 
écoles  spéciales,  en  parcourant  les  salles  d’expo- 
sition de  la  Landes -Gewerbehalle.  Nous  avons 
joint,  peu  à peu,  à nos  premières  observations, 
les  informations  différentes  que  nous  avons 
recueillies  en  ville,  et  que  nous  ont  données 
les  intéressés  eux- mêmes  et  quelques  amateurs 
bien  renseignés. 

C’est  avec  un  intérêt  tout  particulier  que  nous 
nous  sommes  attaché  aux  industries  vraiment 
originales  du  Grand-Duché.  Peu  nous  importent 
a priori  les  imitations,  les  emprunts,  les  rémi- 
niscences consacrées!  Nous  avons  remarqué,  au 
premier  rang,  dans  la  Landes-Gewerbehalle,  les 
ouvrages  de  ferronnerie.  S’il  ne  nous  a pas  été 
permis  de  rencontrer  ici,  comme  dans  le  grand 
hall  du  Musée  des  Arts  décoratifs,  des  grilles 
monumentales,  nous  avons  aperçu  des  pièces  fort 
remarquables  de  dimensions  moyennes,  objets 
d’appartement  et  d’ameublement.  Entre  autres 
morceaux,  nous  pouvons  citer  des  écrans  de 
cheminée,  aux  branches  parsemées  de  verres  de 
couleur,  et  affectant  la  forme  d’une  queue  de 
paon,  et  des  jardinières,  d’où  s’échappent  des 
bouquets  de  roses,  des  palmes  et  des  fougères. 
Nous  avons  vu  de  beaux  modèles  d’enseignes,  la 
plupart  de  style  gothique  : c’est  une  industrie  floris- 
sante à Carlsruhe.  Bien  que  cette  ville  ait  gardé 
fortement,  grâce  à son  origine,  l’empreinte  du 
dix-huitième  siècle,  ses  habitants  aiment  les  ensei- 
gnes en  fer  forgé,  autant  que  ceux  d’Augsbourg 
et  de  Nuremberg.  On  en  voit,  à la  porte  des 
brasseries  et  des  hôtels,  sur  les  devantures  des 
grands  et  des  petits  magasins,  balançant  sur  la 
rue  leurs  larges  découpures;  on  en  voit  même 


Horloge,  d’après  un  projet  de  M.  Gof.tz. 
Composition  empruntée 
au  Trompette  de  Sackingen, 
poème  de  Schefl'el. 
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souvent  à un  deuxième  étage.  Les  serruriers  ont,  grâce 
à cette  habitude,  un  travail  d’art  assuré;  ces  enseignes 
sont  le  plus  souvent  de  grandes  pièces  d’un  style 
recherché  et  fouillé.  Elles  sont  faites  pour  produire  de 
l’effet,  à la  hauteur  où  on  les  pose,  et  ce  ne  sont  pas 
toujours  des  ouvrages  de  médiocre  envergure  qu’on 
demande  à ceux  qui  savent  les  exécuter. 

Les  ferronniers  badois  paraissent  fort  habiles;  ils  sont 
capables  de  poser  le  cadran  d’une  pendule,  au  milieu  d’un 
buisson  de  fleurs  dont  ils  ont  imité  scrupuleusement  la 
forme.  Il  leur  arrive  fréquemment  [de  faire,  suivant  la 
tradition  allemande  et  flamande,  une  alliance  heureuse 
de  cuivre  et  de  fer  sur  certains  objets  familiers.  On  peut 
leur  demander  des  appliques,  des  lustres,  des  bougeoirs, 
des  lanternes,  d’autres  pièces  un  peu  rudes  d’aspect,  qui 
trouveraient  leur  place  dans  un  mobilier  d’antichambre 
ou  dans  un  atelier  d’artiste.  Ils  sont  de  premier  ordre 
dans  ces  ouvrages  qui  exigent  tant  de  patience,  et  y 
apportent  une  compréhension  toute  romantique.  Nous 
avons  vu,  à Carlsruhe,  plusieurs  dépôts,  plusieurs  maga- 
sins d’objets  en  fer  forgé,  et  nous  avons  été  confirmé 
dans  le  jugement  que  nous  émettons  ici.  L’architecture, 
la  décoration  d’intérieur  nous  ont  paru  faire  un  large 
emploi  de  la  ferronnerie,  et  nous  pouvons  dire  qu'elle  est 
autrement  recherchée,  autrement  utilisée  qu’en  France. 
En  1887,  une  exposition  consacrée  exclusivement  aux 
Arts  du  Fer  eut  lieu  à Carlsruhe,  et  l’on  peut  être  bien 
assuré  que  cette  manifestation  a contribué  encore  à 
répandre  parmi  les  ferronniers  une  féconde  émulation. 

La  vie  pratique  est  organisée  en  Allemagne  de 
manière  à faire  valoir  certains  arts  industriels;  la  fabri- 
cation du  poêle  se  prête  à des  variétés  infinies.  Il  est  des 
spécimens  qu’on  n’oublie  pas,  et  tel  musée  historique 
allemand  nous  montre  des  salles  entières  où  toutes  les 
formes  sont  représentées.  A Carlsruhe,  plusieurs  maisons 
fabriquent  de  beaux  poêles  Renaissance,  aux  panneaux 
vernissés,  à la  décoration  assez  simple  ou  faite  de  sujets 
historiés.  La  céramique  courante  est  représentée  dans  le 
Grand-Duché  par  d’excellents  produits,  carrelages,  tuyaux, 
épis  de  faîtage,  cheminées,  etc.;  les  fabriques  de  Lahr  ont 
conservé,  entre  autres,  leur  vieille  réputation.  Quant  à 
la  poterie  commune,  elle  se  perpétue  en  des  ustensiles 
colorés  et  bariolés;  nous  signalerons  quelques  vases  à lait 
et  la  gourde  qui  renferme  le  kirsch  de  la  Forêt-Noire. 
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d’après  un  projet  de  M.  Goetz. 
Exceutcc  par  MM.  Himmelheber. 
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CORATIFS 

Puisque  nous  en  sommes  aux 
industries  badoises,  plus  d’un  de 
nos  lecteurs  s’attend  à être  ren- 
seigné sur  les  horloges  et  les 
coucous.  L’horlogerie  occupe  la 
population  de  toute  une  région 
distincte,  dans  le  duché  de  Bade  : 
Furtwangen,  qui  est  la  ville  la 
plus  connue,  Triberg,  Willingen, 
Saint-Georges  et  Neustadt.  On 
y travaille  aussi  dans  la  partie 
de  la  Forêt-Noire  qui  appartient 
au  royaume  de  Wurtemberg,  à 
Schweningen,  à Oberndorff  et  à 
Schrammberg.  Une  exposition 
spéciale  eut  lieu,  en  1876,  à 
Willingen;  ce  fut  une  démonstra- 
tion  effective  de  la  prospérité  de 
cette  industrie.  L’école  qui  a été 
fondée  à Furtwangen,  en  1877, 
par  le  gouvernement  grand-ducal, 
ne  peut  qu'y  contribuer  encore; 
on  y apprend  l’horlogerie  et  la 
mécanique;  l’enseignement  complet  dure  trois  ans;  des  cours  pratiques  et 
professionnels  de  différentes  sortes  y sont  annexés.  Une  seconde  école  a été 
établie  dans  la  même  ville,  sous  a même  forme  et  avec  la  subvention  de  l’Etat 
c’est  une  école  de  découpage,  de  menuiserie  et  d’ébénisterie  appliquées  à 
l’horlogerie. 

Il  y a des  horloges  qui  présentent  une  décoration  naïve  et  il  en  est  aussi  qui 
affectent  plus  d’élégance,  avec  des  bois  fins,  des  applications  de  métal,  des 
incrustations,  des  ciselures,  etc.;  les  procédés  se  reconnaissent  et  ne  changent 
guère.  La  plupart  du  temps  l'horlogerie  badoise  vise  au  bon  marché;  si  on  la 
considère  à son  point  de  départ,  l’horloge  est  presque  un  jouet.  Même  quand 
elle  est  placée  dans  une  gaine  de  grandes  dimensions,  elle  conserve  encore 
fréquemment  ce  caractère  usuel  et  familier.  Dans  les  salles  de  la  Landes-Gewer- 
behalle,  on  entend  par  moments  chanter  le  coucou;  le  coq  bat  des  ailes  sur 
l’horloge,  la  tourterelle  y roucoule.  Ne  croyez  pas,  cependant,  que  cette  industrie 
soit  plus  spécialement  populaire;  elle  est  relevée  par  d’assez  beaux  spécimens. 
Une  horloge  de  la  Forêt-Noire  a été  donnée  par  le  grand-duc  de  Bade  à la 
princesse  Marguerite  de  Prusse,  lors  de  son  mariage.  Quelques  œuvres  remar- 
quables de  l’horlogerie  badoise,  envoyées  à l’Exposition  de  Chicago,  y ont 
obtenu  un  vif  succès.  M.  Goetz  se  trouvait  encore,  en  cette  occasion,  parmi 
ceux  qui  avaient  donné  d’excellents  modèles.  Le  projet  d'horloge,  dessiné  par 
le  directeur  de  l’Ecole  et  du  Musée  des  Arts  décoratifs,  représente  une  des 
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Ferrure  dessinée  et  exécutée  par  M.  II.  Kikser. 


Feuille  de  papier  de  garde, 
d’après  un  dessin  de  M.  E. -R.  Weiss. 
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scènes  du  poème  de  Scheffel,  le  Trompette  de 
Sackingen.  En  dessinateur  ingénieux,  M.  Goetz 
a retracé  la  belle  aimée  du  trompette;  on  la  voit 
soufflant  dans  l’instrument  légendaire.  Un  autre 
personnage  du  poème,  le  chat  que  Scheffel  a 
chanté,  montre  aussi  sa  tête  dans  une  partie  de 
l’horloge.  Dans  cette  composition,  tout  dénote 
un  sentiment  moderne;  la  touche  est  élégante  et 
distinguée.  Il  nous  paraît  bien  certain  que  nous 
rencontrerons  des  ouvrages  de  la  même  valeur 
à l’Exposition  de  1900. 

La  vannerie  est  aussi  une  industrie  populaire 
du  Schwartzwald  ; elle  a quelques  formes  agréa- 
bles pour  la  corbeille,  pour  le  berceau,  pour  la 
voiture  d’enfant  que  nous  avons  vue  doublée 
d’étoffe  et  coquettement  pourvue  de  rideaux.  On 
essaie  de  renouveler  aussi  l’art  de  tresser  l’osier, 
par  la  fondation  d’écoles  spéciales;  la  vannerie 
de  luxe  demande  plus  de  fantaisie  qu’autrefois; 
et  là,  comme  dans  la  tabletterie,  il  y a bien  des 
menus  objets  à présenter  sous  une  forme  savante  et  toute  féminine,  et  non  plus 
sous  une  apparence  rustique. 

En  revenant  aux  arts  d’ornement  et  à la  haute  décoration,  nous  trouverons 
que  les  vitraux  exécutés  ou  fabriqués  par  quelques  anciennes  maisons  de 
Carlsruhe,  n’ont  pas  la  valeur  qu’ils  devraient  nous  montrer  en  cette  ville 

de  goût  et  de  savoir  artistiques.  Nous 
avons  aperçu  des  sujets  de  genre  assez 
communs,  des  Amours,  des  scènes  galantes, 
des  portraits  d’une  facture  facile.  Rien  ne 
nous  a paru  comparable  à certaines  ver- 
rières dont  nous  avons  trouvé  récemment 
des  reproductions  dans  les  recueils  alle- 
mands, le  Dekorative  Kunst , le  Deutsche 
Kanst  und  Dekoration , et  dont  les  esquisses 
sont  dues  à des  artistes  distingués  de  Mu- 
nich et  de  Hambourg.  Des  concours  récents 
ont  mis  en  vue  quelques  jeunes  peintres, 
qui  n’en  sont  plus  aux  anciens  sujets  histo- 
riques. S’il  est  question  de  créer  un  atelier 
pour  l’enseignement  du  vitrail,  à la  Kunst- 
gewerbeschule,  c'est  sans  doute  qu’on  s est 
rendu  compte  de  cette  infériorité,  et  qu’on 
Feuille  de  parier  de  garde,  a voulu  'préparer^  une  renaissance  et  un 

d’après  un  dessin  de  M.  E.- R.  Weiss.  relèvement  pour  1 avenir. 
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Plusieurs  industriels,  bien  connus  à Calsruhe,  participent  largement  au 
mouvement  actuel.  MM.  Himmelheber  frères  sont  au  premier  rang  dans  la 
fabrication  du  meuble  élégant.  Nous  avons  tenu  à nous  renseigner  chez  eux  sur 
les  tendances  de  l’ébénisterie  allemande.  Ce  n’est  point  un  goût  conventionnel 
qu’on  rencontrera  dans  leurs  ateliers;  ils  ont  abandonné  les  formes  massives  et 
pesantes;  ils  ont  allégé  habilement  les  dispositions  et  les  contours  d’un  objet. 
Quand  ils  se  rattachent  au  style  gothique  ou  Renaissance,  ils  l’associent  à des 
éléments  tout  à fait  nouveaux. 

Une  série  d’aquarelles  de  l’un  des  frères,  nature  artiste  et  dessinateur 

distingué,  olfre  à l’amateur  des  appropriations 
ou  des  reconstitutions  complètes.  Ce  sont  des 
salons,  des  cabinets  d’étude,  des  chambres  à 
coucher  avec  une  ornementation  agréable,  des 
bahuts,  des  armoires,  de  petits  meubles  garnis 
de  ferrures,  des  tablettes  destinées  à supporter 
des  bibelots,  de  charmants  gobelets  d’argent 
doré,  des  ustensiles  en  céramique.  Nous  aurons 
lieu  de  noter  plus  d'une  fois  que  le  fabricant 
allemand  se  double  d’un  artiste,  et  exécute 
lui-même  des  plans,  des  devis,  des  projets  à la 
façon  d’un  architecte,  et  ne  s’en  tient  pas  au 
travail  uniforme  du  bureau.  11  faut  voir  là 
l’influence  des  écoles  d’art  dont  nous  avons 
fait  l’éloge. 

MM.  Himmelheber  ont  des  ateliers  largement 
montés,  fournis  de  machines  spéciales,  où  l'on 
peut  travailler,  non  seulement  à l’ébénisterie 
usuelle,  mais  encore  à de  grands  ouvrages  de 
boiserie  décorative.  Leur  outillage  permet  d’ac- 
complir des  projets  étendus,  dans  le  domaine 
des  applications  du  bois  à l’architecture. 

Nous  n’avons  pas  l’intention  de  nous  arrêter 
à une  maison  plutôt  qu’à  une  autre.  Si  celle-ci, 
qui  a été  primée  deux  fois  à Chicago,  nous 

Proiet  de  M.  Rudolph  Meyer.  ,,  , , . , 

occupe  d une  façon  plus  particulière,  c est  que 
nous  lui  devons,  pour  ainsi  dire,  les  idées  générales  que  nous  venons  d’ex- 
primer. Elle  représente,  au  premier  chef,  l’industrie  de  l’ameublement,  telle 
qu’elle  se  manifeste  dans  la  région  du  Sud.  On  fabrique  de  beaux  meubles  à 
Francfort,  chez  M.  Jacquet;  à Munich,  on  connaît  la  maison  Possenbacher,  qui 
autrefois  a décoré  les  châteaux  du  roi  Louis  IL  Une  exposition  a eu  lieu 
dernièrement  à Cologne,  et  elle  a consacré^  le  'triomphe  de  la  fabrication 
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artistique  du  Midi  sur  celle  plus  acadé- 
mique et  plus  traditionnelle  du  Nord. 

Quant  à la  clientèle  allemande,  elle 
demande  beaucoup  de  meubles  dans  le 
style  anglais  contemporain.  La  France 
fournit  des  étoffes,  des  soieries,  des 
papiers  peints,  des  pièces  de  grand 
choix,  mais  on  ne  lui  demande  guère 
de  meubles.  L’Allemagne  imite,  en 
outre,  avec  excès,  notre  mobilier  de 
style  Empire. 

Plus  d’un  grand  fabricant  sait  que 
l’industrie  ne  doit  pas  demeurer  station- 
naire. On  nous  a signalé  des  tentatives, 
toutes  nouvelles,  qui  se  sont  produites 
à Mannheim,  à propos  de  papiers  de 
tenture.  M.  H.  Engelhardt  a voulu 
procéder  à un  véritable  rajeunissement 
de  sa  fabrication,  en  demandant  des 
dessins  à M.  Otto  Eckmann,  artiste 
décorateur  de  premier  ordre.  Nous 
avons  eu  les  échantillons  sous  nos 
yeux;  il  y a là  un  essai,  qui  sera  suivi 
par  d’autres,  et  dont  le  succès,  à notre 
sens,  n’est  point  douteux.  Nous  ne 
saurions,  quant  à nous,  assez  louer  la 
fraîcheur  des  teintes,  la  gaieté  naturelle  des  sujets  qui  représentent  des  Flamants, 
des  Feuilles  de  Marronniers,  des  Marguerites,  etc.  Tout  cela  est  rempli  d’un 
charme  idéal,  d’un  sentiment  exquis  qui  appelle  le  rêve,  et  d’une  fine  et  flottante 
poésie. 

A côté  de  ces  développements  indéniables  des  industries  allemandes,  il  nous 
sera  permis  de  signaler  le  succès  obtenu  par  une  de  nos  grandes  fabriques 
françaises  qui  possède  une  succursale  à Carlsruhe.  La  maison  Christofîe  a créé 
de  vastes  établissements  dans  l’Ettlingerstrasse.  M.  Cari  Forst,  qui  en  est  le  direc- 
teur, leur  a donné  une  active  impulsion;  ils  rayonnent  de  Carlsruhe  dans  les 
principales  villes  d'Allemagne.  Nous  avons  retrouvé  bien  des  objets  que  nous 
connaissons  : services  de  table,  corbeilles  au  tressage  argenté,  surtouts,  vases  à 
fruits,  etc.  Certaines  recherches  assez  délicates,  argenture  doucement  ternie,  allian- 
ces d’argenture  et  de  dorure,  sont  aussi  appréciées  en  Allemagne  qu’en  France. 

La  maison  Christofle  offre  à ses  clients  des  fermetures  de  meubles,  des 
poignées  et  des  ferrures,  en  métal  argenté  ou  doré,  dans  le  style  Empire. 
Voyant  la  vogue  si  justifiée  qu’ont  rencontrée  les  médailles  et  les  plaquettes,  elle 
en  a répandu  des  reproductions  galvanoplastiques,  en  appelant  l’attention  des 
orfèvres  sur  le  parti  qu’on  tire  de  ces  objets,  en  les  portant  en  broches  ou 


Carreau  de  poêle. 

Dessiné  et  exécuté  par  M.  Ewerukck. 
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en  bracelets.  Elle  a fait  connaître  en  Allemagne  quelques  sujets  déjà  très 
goûtés  parmi  nous,  la  Mignon  d’Adolphe  Rives,  une  Marguerite  du  même,  le 
Printemps  de  Vernier,  la  Musique  d’Alexandre  Charpentier,  la  Rieuse  de 
Chéret.  Elle  a commandé  à un  artiste  de  Carlsruhe,  M.  Rudolph  Meyer,  dont 
nous  avons  déjà  cité  le  nom,  une  Sainte  Barbe,  au  profil  idéal  et  poétique. 

Né  dans  la  Sibérie  autrichienne,  M.  Rudolph  Meyer  est  professeur  de  ciselure 
à la  Kunstgewerbeschule  ; il  a fait  ses  premières  études  à l’École  d’Art  industriel 
de  Stuttgart;  il  suit  de  très  près  les  travaux  de  nos  rnédailleurs  français,  dont 
il  se  rapproche  souvent  par  la  grâce  et  la  finesse  de  l’exécution. 

Nous  devons  aussi  consacrer  une  mention  aux  reliures  de  M.  Édouard 
Scholl,  très  apprécié  à Carlsruhe  et  qui  habite  Durlach.  Il  est  fournisseur  de  la 
Cour,  et  a relié  plus  d’un  volume  de  la  bibliothèque  grand-ducale.  M.  Koelitz, 
le  dévoué  et  savant  inspecteur  de  la  Kunsthalle,  fait  en  ce  moment  l’inventaire 
des  livres  conservés  dans  le  Château;  les  reliures  somptueuses  et  éclatantes  de 
M.  Scholl  ne  déparent  pas  l’ensemble  du  cabinet  du  Grand-Duc.  En  artiste  habile, 
M.  Scholl  sait  décorer  un  livre  de  superbes  gaufrages,  sur  fond  sombre  ou  de 
nuances  variées.  Il  sait  consteller  le  maroquin,  y enchâsser  des  fleurs  de  porce- 
laine, ou  y mêler  des  fleurs  peintes  à la  main.  Il  a été,  au  début,  l’élève  de  la 
maison  Wiener,  de  Nancy,  bien  avant  que  celle-ci  fût  entrée  dans  cette  voie 
toute  moderne  où  elle  s’est  fait  une  réputation.  Dans  ses  ouvrages,  M.  Scholl  se 
rattache  aux  belles  traditions  de  la  reliure  en  notre  siècle;  il  vit  modestement, 
en  petit  bourgeois  et  en  artisan,  sans  faire  étalage  d’atelier  luxueux.  Il  a eu  une 
installation  à Carlsruhe  et  l’a  abandonnée.  Les  clients  de  choix,  qui  le  connais- 
sent, savent  d’ailleurs  où  le  trouver,  et  prennent  vite,  à l’occasion,  le  chemin  de 
Durlach. 

X 

M.  Max  Laiiger  est  une  des  figures  les  plus  en  vue  et  les  plus  sympathiques 
du  groupe  d’artistes  qui  s’occupe,  dans  le  Grand-Duché,  du  renouvellement  des 
industries  et  de  la  recherche  des  formes  plus  spécialement  modernes.  Nous  avons 
vu  briller,  dès  le  premier  jour,  en  arrivant  à Carlsruhe,  à la  devanture  de  quelques 
grands  magasins,  ses  poteries  vivantes,  au  décor  naturel,  sur  un  fond  richement 
coloré.  M.  Laiiger  est  professeur  à l'École  technique;  il  est  né  à Lorrach,  dans  le 
sud  du  pays  de  Bade.  Après  avoir  examiné  les  œuvres  des  potiers  de  la  Forêt- 
Noire,  à Kandern,  où  il  passe  chaque  année  quelques  semaines,  il  a eu  l’intention 
d’imiter  leur  facture  demeurée  encore  rudimentaire.  Adaptant  ses  dessins  à cet  art 
local,  il  fait  fabriquer  ses  vases  à Kandern;  il  y reproduit  intentionnellement  des 
teintes  franches  et  puissantes;  il  procède  par  larges  coulées,  sans  s’arrêter  par 
trop  aux  détails;  il  aime  à représenter  des  floraisons,  vibrantes,  pleines  de  sève, 
charnues  et  bulbeuses.  Ce  coloris  rustique,  très  éclatant,  un  peu  fruste  en  appa- 
rence, serrant  de  très  près  la  réalité,  est  fait  pour  être  remarqué,  et  il  aboutit 
souvent  à de  très  belles  réussites,  malgré  les  hasards  de  la  fabrication. 

On  peut  considérer  M.  Max  Laiiger  comme  étant  très  personnel.  Cet  artiste 
a aussi  composé  de  nombreux  dessins  pour  meubles,  pour  tapis,  où  les  notes 
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vives,  les  formes  florales,  épanouies  et  libres,  semblent  en  concordance  avec 
certains  dessins  de  céramiques.  Nous  avons  reproduit  de  M.  Max  Laüger 
différents  projets,  qui  montrent  la  souplesse  de  son  talent. 

M.  Laüger  s’est  aussi  préoccupé  d’appliquer  l’art  à l’affiche.  Suivant  l’exemple 
donné  en  France  par  M.  Chéret  et  quelques  autres  artistes  prenant  part  à un 
mouvement  qui  a aussi  intéressé  plusieurs  peintres  allemands,  il  a offert  à des 
industriels  et  à des  commerçants  quelques  modèles  gracieusement  dessinés. 
Deux  de  ces  affiches  étaient  destinées  à des  maisons  de  pianos  de  Bahmen  et  de 
Stuttgart.  Une  autre  a été. commandée  par  une  maison  de  laines  d'Ettlingen. 


Aflichc  de  M.  Max  Laüger,  pour  un  fabricant  de  pianos  de  Stuttgait. 


Ce  n’est  pas  seulement  des  affiches,  des  « plakate  » que  nous  avons  à parler, 
en  nous  plaçant  ici  sur  un  terrain  où  nous  apercevons  plus  d’une  appropriation 
aux  industries  usuelles. 

L’art  partout,  voilà  la  devise  d’aujourd’hui  : on  peut  mettre  une  expression 
délicate  dans  le  dessin  d’un  menu,  d’une  lettre-  d’invitation,  d’un  en-tête  de 
négociant,  etc.  En  Allemagne,  la  carte-postale  imagée  joue  un  rôle  tout 
particulier  : c’est  une  habitude  pour  celui  qui  arrive  dans  une  ville  de  se  saisir 
d’une  carte  portant  des  vues  ou  des  types  du  pays,  à côté  d’une  formule  qui 
équivaut  à un  salut  amical,  à un  envoi  de  compliments.  Jusqu’à  présent,  on  se 
contentait  le  plus  souvent  d’une  imagerie  vulgaire  ou  de  réductions  photographi- 
ques. Des  artistes  de  mérite  ont  décidé  de  rendre  originale  la  carte-postale.  Un 
éditeur  de  Carlsruhe,  M.  Velten,  a accepté  plusieurs  des  esquisses  qui  lui  étaient 
offertes  par  MM.  Bieze,  Mutter,  Kley,  F.  Hein,  etc.  Ces  cartes  nous  offrent  de 
véritables  paysages,  des  scènes  de  mœurs,  même  des  figures  idéales;  elles  sont 


lithographiées,  en  plusieurs  couleurs,  à Nuremberg,  et  leur  usage  commence  à 
se  répandre.  La  même  tentative  a eu  lieu  à Vienne  et  à Munich,  dans  un  goût 
archaïque  plus  prononcé,  ou  avec  une  interprétation  plus  raffinée  et  plus  brutale, 
Ces  essais  différents,  en  Autriche,  en  Bavière  ou  dans  le  grand-duché  de  Bade, 
paraissent  avoir  rencontré  le  même  succès. 

Nous  n’avons  point  parlé  des  peintres,  des  statuaires,  des  dessinateurs,  qui  se 
livrent  à la  grande  décoration.  Signalons,  parmi  les  nouveaux  venus,  M.  E.-R. 
Weiss,  qui  nous  paraît  fort  bien  doué.  Les  décorateurs,  qu’ils  tiennent  le  pinceau 
ou  le  ciseau,  trouvent  à s’exercer  dans  un  domaine  plus  vaste  en  Allemagne  que 
dans  notre  propre  pays.  S’ils  n'ont  pas  toujours  les  commandes  ecclésiastiques, 
qui  obligent  à des  redites  banales,  ils  obtiennent,  d’autre  part,  de  grandes 
surfaces  à couvrir  dans  les  édifices  publics  et  dans  les  habitations  "»articuliè.res. 
Les  hôtels  de  ville,  les  palais  sont  souvent  ornés  de  fresques,  au  dehors  et  à 
l’intérieur.  Les  musées  ont  aussi  besoin  de  peintures  murales,  de  frises  sculptées, 
de  moulures  dorées  et  travaillées. 

Parmi  les  peintures  décoratives,  il  nous  appartient  de  citer  tout  au  moins  les 
belles  compositions  de  M.  Ferdinand  Relier,  le  directeur  de  l’École  des  Beaux- 
Arts  de  Carlsruhe.  C’est  un  artiste  à la  touche  énergique  et  singulièrement 
vivante.  Il  a la  fougue  et  la  passion,  le  sens  de  l’effet,  la  vision  harmonieuse  de 
l’ensemble.  Il  a beaucoup  peint  et  beaucoup  décoré.  Nous  nous  bornons 
aujourd’hui  à donner  son  nom.  Nous  espérons  avoir  l’occasion  de  revenir  à lui 
prochainement,  s’il  nous  arrive,  en  continuant  cette  revue  des  arts  industriels 
en  Allemagne,  de  décrire  les  richesses  renfermées  dans  l’imposant  palais,  dans  le 
« Landes-Gewerbemuseum  »,  qui  s’élève  depuis  deux  ans  à Stuttgart. 

Antony  VALABRÈGUE. 


hmblèr.'.e  ü'un  serrurier.  Projet  de  l'École  des  Arts  décoratifs  de  Carlsruhe. 
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Société  drs  Artistes  Français 


L.  A.  BOTTÉE.  — 1.  médaille  de  l’enseignement  du  dessin  de  la  ville  de  paris 

2.  MÉDAILLE  DE  LA  CONSÉCRATION  DE  L’EGLISE  DE  ST-JUST  EN  CHEVALET 

J E.  ROINÉ.  3.  CÉRÈS  ; PLATEAU  BRONZE  ARGENTÉ  (appartient  au  Ministère  de  l’Agriculture) 

4.  PORTRAITS.  5.  DANSE;  FOND  DE  COUPE 
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DU  PALAIS  DE  JUSTICE  DE  GRENOBLE 


Parmi  les  monuments  attestant  la  prospérité  de  Grenoble  au  xve  siècle,  son  Palais  de 
Justice  mérite  de  retenir  quelque  temps  l’artiste  et  le  curieux.  Loin  de  constituer 
comme  celui  de  Rouen  le  spécimen  achevé  d’un  style  déterminé,  il  porte  au  contraire 
l’empreinte  de  trois  époques  successives  et  vient  de  subir  en  ces  dernières  années  un  complet 
remaniement;  toutefois,  en  s’inspirant  du  caractère  général  de  la  façade,  les  architectes 
modernes  ont  respecté  les  constructions  anciennes  et  c’est  précisément  l’œuvre  de  leurs 
devanciers  que  nous  allons  examiner. 

Bâti  sur  l’emplacement  même  du  palais  des  Dauphins,  l’édifice  fut  sans  doute  commencé 
peu  après  iqa'J,  aussitôt  que  Louis  XI  eut  érigé  en  parlement  l’ancien  Conseil  delphinal. 
Quelques  vestiges  du  plan  primitif  se  reconnaissent  aisément  : tout  d’abord,  l’abside  de  la 
chapelle  qui  se  révèle  au  dehors  par  un  encorbellement  à trois  pans,  puis  une  porte 
gothique  dont  l'arc  surbaissé  s’entr’ouvre  sous  une  accolade  fleuronnéc,  enfin  deux  étroites 
fenêtres  enserrées  dans  des  moulures  sur  lesquelles  sont  postés  quatre  lions  ou  dogues  de 
pierre  montrant  les  dents  aux  plaideurs.  Que  si  l'on  rapproche  de  ces  gardiens  rébarbatifs 
deux  chiens  qui,  sur  l’une  des  consoles  de  l’abside,  se  battent  à propos  d’un  os  et  les 
colimaçons  rampant  dans  les  feuilles  de  chicorée  sculptées  au-dessus  de  la  porte,  l’on  distin- 
guera sans  grand  effort,  dans  l’ensemble  de  ces  motifs,  une  allusion  malicieuse  â l'égard  de 
la  basoche,  une  critique  assez  transparente  des  lenteurs  et  des  frais  ruineux  de  la  justice. 

11  a suffi  d’une  courte  période  pour  modifier  sensiblement  l’art  de  bâtir  : aussi  la  façade 
construite  à gauche  de  l’abside,  bien  qu’antérieure  au  règne  de  François  I‘‘r,  n’offre  plus 
aucune  trace  du  style  ogival.  Percé  de  rares  fenêtres,  sans  autre  ornement  que  quelques 
colonnes,  le  rez-de-chaussée  fait  ressortir  par  sa  sévérité  même  une  frise  d’arcs  élégants 
renfermant  des  médaillons  de  forme  arrondie.  Au-dessus  de  la  porte  d’entrée,  deux  enfants 
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vêtus  de  robes  collantes  comme  des  angelots  italiens,  servaient  de  supports  à des  armoiries 
aujourd’hui  absentes.  Plus  haut,  le  regard  est  sollicité  par  trois  niches  s’ouvrant  entre 
d’élégants  pilastres.  Celle  du  milieu  renferme  encore  une  statue  de  la  Justice  de  proportions 


> u-  générale  da  l’a.a:s  J.-  J jjtice  avant  las  restaurations. 


défectueuses,  dont  la  tête  est  cependant  d'un  assez  beau  caractère.  D’ailleurs,  elle  seule 
a trouvé  grâce  devant  les  iconoclastes  de  la  Révolution  qui  ont  arraché  des  deux  autres 
niches  les  figures  de  Charlemagne  et  de  Louis  XI.  Tout  le  reste  de  la  façade  s'évide  en  des 
fenêtres  de  largeur  inégale,  divisées  en  trois  compartiments  par  des  meneaux  de  pierre  et 
séparées  les  unes  des  autres  par  des  colonnes  à riches  chapiteaux.  Si  l’architecte  de  cet 
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ensemble  tout  blasonné  de  dauphins  a témoigné  d’un  médiocre  souci  pour  la  symétrie,  il  a 
su  donner  à son  œuvre  une  impression  de  robustesse  et  d’élégante  simplicité.  11  est  même 
dommage  qu'il  n’ait  pu  la  couronner  et  qu’un  successeur  moins  bien  inspiré  y ait  ajouté, 
cent  ans  plus  tard,  la  corniche  supérieure  et  les  lucarnes. 


Cheminé.:  a;  la  Chambre  des  Comptes 


L’entrée  du  Palais  était  autrefois  décorée  de  douze  médaillons  des  anciens  Dauphins 
Onze  de  ces  effigies,  encore  visibles  au  Musée  de  Grenoble,  sont  des  sculptures  bien 
françaises,  d’une  exécution  large  et  ferme,  reproduisant  avec  fidélité,  sans  nul  souci 
d’archéologie,  les  traits  et  l’ajustement  de  ces  seigneurs  dauphinois  qui  furent  les 
compatriotes  et  les  compagnons  de  Bayard. 
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Deux  auteurs  fort  érudits,  MM.  Marcel  Reymond  et  Ch.  Giraud,  attribuent  ces  bustes 
à Martin  Claustre,  et  nous  ne  saurions  mieux  faire  que  de  renvoyer  à leur  savante 
dissertation 1 quiconque  désirerait  mieux  connaître  ce  tailleur  d’images.  Rappelons 
seulement  que  sa  réputation  dépassa  de  beaucoup  les  limites  de  sa  province,  qu’il  dut  aux 
passages  de  la  cour,  lors  des  guerres  d’Italie,  une  bonne  part  de  sa  fortune,  enfin  que  le 

désir  de  se  rapprocher  de  ses  illustres 
protecteurs  le  détermina  sans  doute  à 
s’établir  à Blois  oü  il  mourut  en  1524. 
Malheureusement  les  nombreuses  sta- 
tues de  gisants  et  les  bas-reliefs 
funéraires  dus  à son  ciseau  ont  été 
anéantis  par  les  violateurs  de  sépultu- 
res, et,  pour  apprécier  un  artiste  que 
l'estime  de  ses  contemporains  avait 
placé  immédiatement  au-dessous  des 
Michel  Colombe  et  des  Jean  Juste, 
nous  ne  possédons  d’autre  clément  que 
ces  médaillons  des  Dauphins  et  les 
reproductions  assez  imparfaites  de  la 
collection  Gaignières. 

Les  contrats  passés  entre  Martin 
Claustre  et  ses  clients  stipulent  poul- 
ies travaux  l’emploi  des  marbres  du 
Dauphiné,  marbre  noir  ou  marbre 
blanc,  transparent  et  poli,  souvent 
confondu  avec  l’albâtre.  On  en  expor- 
tait jusqu’à  Saint- Denis  et  Rouen  et  si 
l’abondance  de  cette  précieuse  matière 
dans  les  environs  de  Grenoble  y fit 
fleurir  la  sculpture,  de  même  la  richesse 
des  forêts  voisines  donna  dans  les 
mêmes  régions  une  forte  impulsion 
aux  industries  du  bois.  Du  reste,  si  l’on 
buste  d un  Dauphin  du  Dauphinois.  rend  de  nos  jours  une  tardive  justice 

. auxsculpteurs  indigènes  trop  longtemps 

sacrifiés  à leurs  rivaux  ultramontains,  il  faut  reconnaître  que  les  huchiers  menuisiers  ont  fait 
aussi  une  prodigieuse  dépense  de  talent  et  d’originalité,  soit  en  fabriquant  les  objets  d’ameu- 
blement usuel,  soit  en  ornant  dans  les  églises  les  stalles  ou  les  retables. 

La  décoration  intérieure  de  notre  Palais  de  Justice  nous  fournit  un  nouvel  exemple 
de  leur  habileté. 

Le  29  juin  1 5 2 1 , les  maîtres  auditeurs  des  comptes  clelphinaux  confièrent  à maître 
Paul  Jude,  expert  dans  l’art  de  la  menuiserie  et  ciseleur  sur  bois,  le  soin  de  remplacer  dans 
la  Chambre  des  Comptes  les  vieilles  armoires  dans  lesquelles  les  archives  se  détérioraient. 
Payé  à raison  de  3 livres  1 5 sous  par  mois,  plus  5 sous  par  jour  pour  sa  nourriture,  le 
brave  artisan  se  mit  à l’œuvre  avec  trois  ouvriers  et  un  apprenti,  et  au  mois  de 
septembre  1224,  il  avait  substitué  aux  anciennes  étagères  l’appareil  de  boiseries  dont  nous 
admirons  aujourd'hui,  dans  leur  excellent  état  de  conservation,  les  ingénieuses  et  délicates 
sculptures. 

Rien  de  plus  simple  cependant  que  les  éléments  de  cette  décoration  empruntés  à la  flore 


1 . Le  Palais  de  Justice  de  Grenoble.  Étude  sur  Martin  Claustre  et  les  sculpteurs  Grenoblois  au 
XVIe  siècle,  par  MM.  Marcel  Reymond  et  Ch.  Giraud;  Grenoble,  Librairie  Dauphinoise,  1897. 
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ordinaire  du  Moyen-Age,  vigne  et  raisin,  chardon  ou  chicorée;  mais  l’on  ne  saurait  trop 
louer  l’excellent  parti  qu’en  a tiré  l’artiste,  soit  dans  les  frises  de  feuillages  que  déroule  sa 
fantaisie,  soit  dans  les  volutes  qui  tiennent  tout  le  champ  des  panneaux  ou  entourent,  dans 
les  portes  du  haut,  des  écussons  à fleurs  de  lis.  Du  reste,  il  use  avec  une  égale  aisance 
des  motifs  les  plus  variés,  arcades  chevauchant  les  unes  sur  les  autres,  entrelacs  ou 
nervures  ogivales  se  ramifiant  en  d’élégantes  arabesques. 

Au  fond  de  la  salle,  un  dais  formé  de  quatre  arcades  fleuronnées  abrite  sous  ses  clo- 
chetons et  ses  pinacles,  d’une  surprenante  légèreté,  quatre  statuettes  de  guerriers  diversement 
accoutrés.  Sous  ce  magnifique  couronnement  devait  être  autrefois  placé  le  siège  présidentiel 
auquel  on  a depuis  substitué  une  vulgaire  cheminée  du  plus  pauvre  effet  parmi  toutes  ces 
richesses  du  style  flamboyant.  Remarquons  que  non  seulement  le  caractère  des  figures  de 
reîtres,  mais  encore  l’interprétation  des  feuillages  et  la  forme  spéciale  des  cartouches, 
dénotent  une  influence  tudesque  et  que  ces  sculptures  de  Grenoble  offrent  beaucoup 
d’analogie  avec  les  autels  portatifs  fabriqués  à la  même  époque  dans  les  pays  d'Outre-Rhin. 

Avant  de  quitter  le  Palais  de  Justice,  il  faut  encore  jeter  un  regard  sur  deux  ensembles 
conçus  dans  un  tout  autre  sentiment.  Il  s’agit  des  plafonds,  boiseries  et  portes  sculptées 
commandés,  le  2 décembre  1668,  au  maître  menuisier  Daniel  Guillebaud.  Dans  ces  travaux 
exécutés  avec  beaucoup  de  conscience  et  d’habileté  d’après  les  dessins  de  Jean  Lepautre,  nous 
relèverons  surtout,  au  plafond  de  vingt  mètres  de  long  de  la  salle  des  audiences,  les  grandes 
armoiries  du  Roi-Soleil.  Les  deux  hérauts  ailés  qui  soutiennent  l’écu  ont  certainement 
une  fière  allure,  et  les  petits  génies  qui  dans  la  décoration  de  l’autre  salle  tiennent  des 
palmes  ou  dansent  une  ronde,  ne  sont  point  non  plus  dépourvus  de  grâce. 

Si  ces  embellissements  n’offrent  plus  à nos  yeux  qu’un  intérêt  secondaire,  du  moins 
sachons  gré  aux  conseillers  de  Grenoble  d'avoir  respecté  dans  la  Chambre  des  Comptes 
les  boiseries  anciennes  qui  devaient  si  fort  leur  déplaire.  Combien  de  chefs-d’œuvre  de 
l’art  gothique  ont  été  vers  cette  époque  anéantis  ou  mutilés  au  nom  même  du  bon  goût! 
Combien  de  vandalismes  encouragés  par  ces  beaux  esprits  qui  s’obstinaient  à ne  voir 
dans  nos  cathédrales  que  des  vestiges  d’un  âge  de  barbarie!  Et  de  fait,  il  appartenait  à notre 
éclectisme  de  concilier  les  admirations  les  plus  diverses,  d’admettre  comme  légitimes  les 
manifestations  d’art  en  apparence  les  plus  opposées  et,  bien  que  nos  sympathies  s’adressent 
plutôt  aux  vieux  maîtres,  de  rendre  justice  aux  somptueux  et  féconds  décorateurs  du 
xvi.®  siècle. 

A.  MOUREAU. 
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Fragment  d'armoiries  d'un  Évêque  de  Grenoble. 


Les  gravures  de  cet  article  sont  extraites  de  l'ouvrage  Le  Palais  de  Justice  de  Grenoble,  édité 
par  11.  Falque  et  Perrin,  à Grenoble. 
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